﻿ARTĂ I• REVISTĂ MINISTERUL CULTURII AL URSS UNIUNEA ARTISTILOR URSS ACADEMIA DE ARTE A URSS artă / Jurnalul MINISTERULUI CULTURII AL URSS AL UNIUNII ARTISTILOR URSS A ACADEMIEI DE ARTE A URSS T Salahov Rolul social al artistului Arta plastică sovietică a prezentului G Pletneva Probleme socio-morale ale timpului nostru în tabloul anilor ' S Maslenitsyn Probleme ale smalțului Rostov V Manin Poezia vieții, a muncii și a istoriei Despre opera lui A și S Tkachev Y Osmolovsky Tradiții vii ale unui mare maestru La de ani de la E F Belashova A Kochetov Amintirea anilor eroici Despre opera lui V Safronov Opere remarcabile de artă sovietică L Cântăreaţă P D Korii „Portretul artistului popular al URSS L M Leonidov” Din istoria artei sovietice O Nemiro Elevii și profesorii Academiei de Arte - designeri de festivități revoluționare Artă străină contemporană L Urazova Patosul revoluționar al luptei și victoriei în opera lui Marian Konechny A Makarova Căutări și realizări ale sculpturii iugoslave a secolului al XX-lea artistic moștenire P Suzdalev Despre viziunea asupra lumii a lui Vrubel L Kagane „Portretul Antoniei Zarate” F Goya Critică și bibliografie K Bezmenova Despre Vadim Dmitrievici Falileev A A Sidorov Începutul porțelanului sovietic Recenzie străină X artistic viaţă Uniunea Sovietică ANUL PUBLICĂRII A TREICEȘI ȘI NOUEA EDITURA „ARTA” MOSCOVA Editor sef V M Zimenko Editorial colegiu L I Akimova (editor-șef adjunct) M V Alpatov V P Efanov V S Kemenov A K Lebedev G S Melihov N I Sokolova N V Tomsky Secretar responsabil Sef departament de artă sovietică catedră de artă străină Şef departamentul de patrimoniu artistic Editor de artă Editor tehnic Layout Yu E Osmolovsky L F Belogorlova A I Rojin I G Sapego N I Smirnova I V Lukina I B Startsev Pe coperta: P Nikonov Moscova este festivă Ulei - I Krestovsky Cutii de colectare Ulei L Ilyina Înaltă tensiune la munte gravura Lee Adresa editoriala: Moscova, K- , Kozitsky per , tel : - - - - Manuscrise nu te intorci Semnat pentru imprimare /X A Bum l Tipăriți l zece Uch -ed l Pret p k Tiraj de exemplare Ordinul Tipografie experimentală Institutul de Cercetare de Poligrafie al Comitetului de Stat pentru Publicare al URSS Moscova, Bulevardul Tsvetnoy, Editura '^/"Art", În luna mai, Bagdad a găzduit cel de-al VIII-lea Congres al AIAP (Asociația Internațională de Arte Plastice), fondată în la inițiativa UNESCO Tema principală a discursurilor celui de-al VIII-lea Congres a fost „Artistul astăzi este un membru activ al societății” Delegația sovietică la Congres a inclus: Prim-secretar al Consiliului Uniunii Artiștilor din URSS T Salakhov, Secretar al Consiliului Uniunii Artiștilor din URSS D Shmarinov, Primul Secretar al Consiliului Uniunii din Artiști ai RSS Georgiei N Dzhanberidze, candidat la istoria artei V Tolstoi Delegația sovietică a realizat trei rapoarte - „Rolul social al artistului” (T Salakhov), „Tradițiile naționale și modernitatea ” (N Dzhanberidze), „Artele plastice și rolul lor în transformarea mediului de viață” (V Tolstoi) Raportul lui T Salahov este publicat mai jos Rolul social al artistului T Salahov Primul secretar al Consiliului Uniunea Artiștilor din URSS, Artistul Poporului din URSS, membru cu drepturi depline al Academiei de Arte a URSS Există multe puncte de vedere diferite, uneori care se exclud reciproc, asupra rolului și sarcinilor artistului în societate Apărăm poziția de participare activă, creativă, creativă a artistului la viața poporului său Idealul unui artist de formație socialistă este o figură publică activă, un luptător pentru transformarea vieții în toate manifestările ei reale, și nu un observator din afară și nu un judecător care este „mai presus de luptă” În anii puterii sovietice s-a dezvoltat un nou tip de artist , care își vede vocația civică în a fi un participant la construcția unei lumi noi „Anii trecuti”, a spus L I Brejnev la cel de-al -lea Congres al PCUS, „sînt caracterizați de o intensificare suplimentară a activității intelectualității creative, care aduce o contribuție din ce în ce mai semnificativă la cauza tuturor partidelor, tuturor oamenilor de a construi o societate comunistă” Acordăm o mare importanță artei ca instrument puternic pentru cunoașterea vieții și autocunoașterea unei persoane, ca atare forță spirituală care este capabilă să pătrundă adânc în sufletul fiecăruia și, în același timp, să unească mase mari de oameni în jurul sarcinile comune stabilite de viață „Un artist poate arăta milioanelor de oameni ce se întâmplă în sufletul unei persoane și poate dezvălui cuiva cu ce este plin sufletul întregii omeniri”, a spus Dmitri Șostakovici Ar fi greșit să credem că, vorbind în favoarea artei sociale semnificative, social active, o considerăm doar ca un mijloc de rezolvare a sarcinilor non-estetice care nu îi sunt caracteristice Nu, apreciem arta Dar nu pentru faptul că oferă o oportunitate pentru o distragere plăcută a atenției de la chestiuni serioase, ci pentru faptul că are oportunități unice, unice de a cunoaște și transforma realitatea și persoana însăși Suntem pe deplin de acord cu Picasso, care a exclamat cândva: „Nu, pictura nu trebuie să fie doar o decorare a locuințelor Pictura este arma lumii!” Această tradiție a serviciului civic al artistului pentru poporul său, forțele progresiste ale progresului social, lupta pentru libertate, pace și democrație este inerentă tuturor creațiilor artistice cu adevărat mari ale omenirii În epoca noastră, a fost continuat și dezvoltat în mod adecvat de către cei mai mari maeștri ai secolului al XX-lea - Picasso și Léger, Diego Rivera și Siqueiros, Deineka și Mukhina, Maserel și Aaltonen, Guttuso și Manzu, Corbusier și Niemeyer și mulți alții Marele compozitor al erei noastre, Serghei Prokofiev, a formulat astfel acest model cel mai important al creativității artistice: „Artistul este chemat să slujească omului și poporului Ar trebui să înfrumusețeze viața umană și să o protejeze În primul rând, trebuie să fie cetățean în arta sa, să glorifice viața umană și să conducă o persoană către un viitor mai luminos Așa este, din punctul meu de vedere, codul de nezdruncinat al art Arta este capabilă să dezvolte în noi imaginația creativă liberă, ne învață să vedem lumea prin prisma frumuseții și armoniei, să abordăm orice fenomen al realității nu cu standarde gata făcute, ci pe baza trăsăturilor acestui fenomen însuși Metoda artistică a cunoașterii , adică abilitatea de a recunoaște lumea în imagini și de a opera liber cu acestea, respectând legile armoniei, așa cum credea Albert Einstein, joacă un rol colosal nu numai în creativitatea artistică, ci și în creativitatea științifică Rolul din ce în ce mai mare al literaturii și artei în viața noastră decurge din legile de bază care guvernează dezvoltarea societății socialiste, care se îndreaptă spre abundența nu numai materială, ci și spirituală Artistul unei societăți socialiste își vede sarcina în menținerea celor mai bune calități ale unei persoane - principiile sale, onestitatea, ridicarea pe toată lumea la cele mai înalte valori estetice și morale, educându-l ca o personalitate armonioasă cuprinzătoare dezvoltată „ Nimic nu ridică atât de mult individul”, a subliniat L I Brejnev în raportul său la cel de-al -lea Congres al PCUS, „ca o poziţie activă de viaţă, o atitudine conştientă faţă de datoria publică, când unitatea cuvântului şi faptei devine cotidian normă de comportament” ' Brejnev L I Raportul Comitetului Central al PCUS și sarcinile imediate ale partidului în domeniul politicii interne și externe M , Politizdat, , p Brejnev L I Raportul Comitetului Central al PCUS și sarcinile imediate ale partidului în domeniul politicii interne și externe M , Politizdat, p Care sunt mijloacele și metodele prin care artistul își desfășoară rolul creator, transformator în societate? În primul rând, desigur, acesta este modul de influență ideologică și artistică asupra sentimentelor și conștiinței unei persoane pentru a transforma în cele din urmă un cuvânt într-o faptă, experiențele oamenilor în acțiunile lor Mecanismul impactului artistic și moral al artei este un proces complex mediat Eroul unei imagini sau al unui film nu este deloc un model gata pentru imitare și copiere în viață Impactul artistic, spiritual real al unei opere de artă asupra privitorului constă în faptul că treptat, din impresii și senzații directe - fie că este vorba de interes pentru subiectul imaginii sau pur și simplu de plăcerea oferită de o melodie sau o combinație de culori - imaginea artistică pătrunde în sferele cele mai profunde ale intelectului nostru, drept urmare impresiile și experiențele artistice inițiale, îmbogățite de propria noastră experiență de viață și asocieri, devin parte integrantă a noastră, a cunoștințelor, credințelor, gusturilor noastre, formându-ne treptat personalitate În sine, o operă de artă – un tablou, un cântec, un film – nu poate produce niciun efect „util” imediat Dar, pe de altă parte, aceste lucrări pot îndeplini acea lucrare spirituală, care în cele din urmă pune în mișcare mase uriașe de oameni capabili de fapte mărețe Puterea efectivă, transformatoare a artei realismului socialist constă în primul rând în formarea personalității omului nou Tradiția umanistă a marii arte din epocile trecute joacă un rol uriaș în acest sens, dar nu mai puțin important este răspunsul onest și veridic al artistului-cetățean la cele mai arzătoare probleme ale timpului nostru O reflectare fidelă a vieții, inspirată de idealurile comunismului, ajută pe fiecare să-și înțeleagă locul și scopul în lume din punctul de vedere al perspectivelor generale de dezvoltare Remarcabilul pictor sovietic Alexander Deineka a scris: „Arta îi place să privească în viitor, arătându-l în mod clar Dar acesta este un privilegiu nu numai al artei, ci și al omului însuși Dacă nu visează, nu își face planuri pentru ziua de mâine, nu își construiește o viață Arta este chemată să ne decoreze viața, să o facă mai bogată spiritual, așa cum pictura face arhitectura mai maiestuoasă și mai frumoasă ” Pe lângă scopul principal spiritual și transformator al artei, există și alte modalități prin care artistul poate interveni activ și eficient în viață Vorbim despre diferite forme ale participării sale ca purtător și propagandist al culturii estetice avansate a vremii sale în toate aspectele vieții: fie că va fi munca directă în producția industrială sau munca în consiliile artelor de stat, fără aprobarea cărora nu în țara noastră apar construcții noi zheniya, nici produse industriale Sau ar putea fi participarea artiștilor la diferite niveluri de învățământ public și educație estetică, începând de la liceu, terminând cu asistență în dezvoltarea creativității amatoare de masă în țară În acest scop, în sistemul Uniunii Artiștilor din URSS există comisii speciale de educație estetică Și, desigur, rolul principal revine artiștilor noștri în rezolvarea problemelor de transformare a mediului Pornim de la convingerea că problema transformării mediului include preocuparea nu numai pentru conservarea biosferei Pământului, pentru organizarea rezonabilă a mediului nostru obiectiv, ci implică și îmbunătățirea tuturor formelor de relații umane, adică a celor sociale mediu inconjurator Aici, sarcinile tuturor tipurilor de activități ale artiștilor se îmbină într-un singur scop comun - de a participa la formarea unei lumi armonioase și perfecte a viitorului Aceste sarcini se rezolvă în țara noastră cu toate resursele spirituale și materiale ale unei societăți socialiste dezvoltate, inclusiv cu mijloacele de artă, care are posibilități deosebit de subtile și specifice de influență psihologică În socialism, în fața artiștilor se deschid cele mai largi posibilități pentru ca aceștia să își poată aplica forța, cunoștințele și talentul în beneficiul societății, intrând activ în viață și participând cu mijloace artistice proprii, specifice, la cauza comună a oamenilor Arta din țara noastră servește maselor largi ale oamenilor, exprimându-și sentimentele și gândurile Și de aceea artiștii au un public de oameni fără precedent ca anvergură, cei mai interesați, pretențioși și recunoscători spectatori În ultimii trei ani ( - ) în URSS au fost organizate de expoziții diferite de arte plastice, la care au participat peste de milioane de oameni Dacă adăugăm la acestea toate celelalte forme de comunicare între artiști și publicul de masă - fie că este vorba de produse tipărite, cinema, televiziune și artă care modelează mediul - atunci devine clar că publicul artiștilor noștri este într-adevăr întreaga noastră populație de multe milioane Sindicatele de artiști și alte asociații creative patronează multe întreprinderi industriale, șantiere, nave maritime și flote fluviale, desfășurând activități artistice și educaționale zilnice Grupuri de artiști, uneori din mai multe țări socialiste fraterne, merg în locuri, de exemplu, pentru a construi conducta petrolieră Druzhba sau pentru a construi conducta principală Baikal-Amur și, lucrând acolo, nu numai că primesc cel mai bogat material vital pentru creativitate , dar și prin însuși faptul participării lor active în general, ele stabilesc în mintea maselor un nou tip de artist- cetățean Pe scurt, așa cum a remarcat L I Brejnev la cel de-al -lea Congres al PCUS: „Există un proces dătător de viață de îmbogățire a artei cu cunoașterea vieții și, pe de altă parte, de familiarizare în continuare a milioanelor de oameni muncitori cu valorile de cultură” În țara noastră, toate tipurile și genurile de arte plastice - fie că sunt de șevalet, lucrări monumentale sau decorative - se dezvoltă în interacțiune armonioasă între ele Nu confruntarea, nu predominanța absolută a anumitor tipuri și genuri de creativitate asupra altora, așa cum s-a întâmplat de mai multe ori în trecut, ci unitatea și cooperarea artelor plastice și temporare, toate genurile de creativitate în numele realizării unor astfel de lucrări sau sintetice ansambluri care ar putea intra organic în viața oamenilor, efortul pentru o astfel de integritate a soluțiilor artistice care să reflecte spiritul unității sociale și internaționale a noii societăți, neantagoniste — acesta este unul dintre cele mai importante modele în dezvoltarea artei socialiste a timpului nostru, care își croiește constant drum, în ciuda multor dificultăți și obstacole pe parcurs Astfel, experiența dezvoltării artei într-o societate socialistă, precum și marea experiență istorică a întregii civilizații mondiale, mărturisesc în mod elocvent faptul că doar o poziție activă, civică a artistului, doar o astfel de artă, care face un contribuția constructivă la dezvoltarea progresivă a societății, poate oferi artistului o adevărată satisfacție creativă , să inspire și să-și ridice talentul la înălțimea sarcinilor cu care se confruntă întreaga omenire Brejnev L I Raportul Comitetului Central al PCUS și sarcinile imediate ale partidului în domeniul politicii interne și externe M , Politizdat, , p Probleme socio-morale ale timpului nostru în tabloul anilor ' G Pletneva Acest tablou a fost expus la expoziția de pictură realistă progresivă din Sofia în Ea a descris o manifestare a femeilor - multe fețe și bannere În loc de lozinci, buze zâmbitoare; iată zâmbetul misterios al Monei Lisei și zâmbetul popular al unei vedete de cinema Compoziția lui Fougeron se numea Operațiunea Zâmbet Masei de fețe umane reale , marcate cu pecetea grijilor cotidiene, i s-a opus furia publicitară a „lumii zâmbitoare” Ascuțimea jurnalistică a complotului a avut un magnetism aparte, adunând laolaltă întrebări complexe ale existenței umane într-un nod strâns, dezvăluind o falsă manifestare a vieții în realitatea burgheză modernă Când ne gândim la mișcarea artei noastre, la procesul artistic viu care se preocupă astăzi, evident că trebuie să alegem astfel de puncte de referință care să ne permită să ne măsurăm problemele interne cu amploarea și sarcinile artei progresive a timpului nostru De aceea mi-a adus aminte de un tablou al unui artist francez - a simțit adâncirea problemelor morale din zilele noastre acest fapt este remarcabil Conținutul important din punct de vedere social al operei este din ce în ce mai relevat sub aspectul valorilor spirituale, iar conținutul personal necesită acoperire din punctul de vedere al unui înalt ideal socialist Ceea ce fac maeștrii sovietici este o ramură importantă a fenomenului artistic global, în care există o discuție neîntreruptă despre lumea modernă și despre om În esență, fiecare artist participă la această discuție Criticii noștri vor trebui să analizeze și mai profund locul și rolul picturii sovietice în lupta ideilor artistice Putem afirma cu siguranță că arta în general și arta șevalet în special au devenit și mai sensibile la viața socială Acest proces este însoțit de complicarea căutărilor artistice și stilistice ale picturii moderne Rezumând impresia generală a expozițiilor anilor - tematice, de grup, personale, este important de remarcat interesul mare al artistului contemporan pentru aspectele cotidiene ale vieții Problema, totuși, nu se limitează la „atenția la natură”, deși observația de încredere este prezentă cel mai adesea în detaliul neașteptat și cu atenție al întregului Acuțețea deciziei, care a servit până de curând drept punct de plecare al disputelor teoretice despre pictura modernă, nu a dispărut complet, ci și-a pierdut semnificația programatică; fiind prezent în lucrările artiştilor, a început să răspundă mai tacticos uneia sau altei tradiţii stilistice Artistul modern tinde să se deformeze mai puțin „de el însuși”, pasând mai mult de fidelitatea față de sistemul artistic pe care l-a ales Aceasta este o caracteristică a picturii moderne, pe care aș dori să o numesc complexitate internă a fost remarcată de criticii noștri ca dovadă a evoluției imaginii în direcția profunzimii psihologice a imaginii Parcă și-ar fi dat seama de avantajul său incontestabil în ierarhia valorilor spirituale moderne care vizează crearea „eternului ” pictura caută o corespondență rezonabilă între o abordare analitică a mediului și o anumită idee unificatoare Această tendință, într-un fel apropiată de clasici, este departe de a fi o atitudine nepasională din punct de vedere emoțional față de realitate, este pătrunsă de curenți intens pulsatori ai timpului nostru În acest sens, se atrage atenția asupra particularității gândirii artistice , care s-a manifestat în pictura modernă ca un fel de analog al creativității intelectuale în general În zilele noastre, mintea umană se caracterizează nu numai prin căile de „separare” a întregului, în căutarea unei structuri armonioase a lumii, ea își propune ca scop crearea unui echilibru stabil Armonia este astfel recunoscută ca o nevoie socială a vremii Pe această cale pentru imagine există cea mai mare oportunitate de a cunoaște adevărul în sensul său filozofic și moral Valoarea motivului pe care artistul îl alege nu este în sensul său particular, concret, ci în capacitatea de a găzdui o observare suficient de încăpătoare a vieții Imaginile artistice poartă ideea oricărei complexități, dar o transmite nu ca o „concluzie” a intrigii logice, ci ca o stare trăită emoțional Percepția vieții în pictura de S Muradyan „Răsadurile” se transformă se împacă într-o imagine poetică generalizată Suntem aproape și înțelegem întrebarea dificilă a artistului, care a simțit acut responsabilitatea pentru rezistența spirituală a „ răsadurilor” noastre crescute pe un pământ fertil pașnic Reflecția poetică asupra tinereții se caracterizează printr-o intonație foarte personală, accentuată de artist în pictura sa Specificul social al poeticii nu constă numai în faptul că fiecare vlăstar uman este văzut de autor ca o persoană care se străduiește să se realizeze, să-și exprime lumea, ci și în acea atmosferă de meditație intensă, opera interioară a spiritului, care , parcă cu curenți de înaltă frecvență, pătrunde în pictura castă reținută a „Răstaților” Limbajul imaginii are ca scop „oprirea ”, fixarea imaginii, permițând astfel să aprecieze și să simtă impulsul vital al motivului plastic Întruchiparea figurativă a conceptului de personalitate , ceea ce în artă caracterizează fi pozițiile filozofice și etice ale artistului, presupune, în primul rând, întruchiparea ideii autorului în imaginea unei persoane Și totuși, este imposibil să nu acordăm atenție cât de larg în lucrările ultimilor ani arta se referă la imaginea unui tânăr contemporan, lumea sa spirituală devine subiect de cercetare interesată De asemenea, este caracteristic faptul că tema tinereții, ca temă a reînnoirii vieții, provoacă cea mai mică dintre toate „expresivitatea” limbajului pictural al tabloului, așa cum s-ar putea presupune cu o înțelegere elementară a sarcinii Motivul „dispoziție gânditoare” s-a dovedit a fi mai figurat în concordanță cu căutările stilistice care au loc în pictura contemporană Este puțin probabil ca personajul din pictura lui D Umarbekov „Prietenul meu” să decidă singur întregul set de probleme morale complexe, dar aceasta este personalitatea timpului nostru, mai mult, aici vârsta eroului și individualitatea sa umană sunt inseparabile Tânărul erou al lui Umarbskov este un personaj în care trăsăturile istorice naționale și concrete se împletesc în mod natural Peste toată ordinea tabloului, în pictura sa fierbinte, plină de sânge , se revarsă starea de spirit de acceptare plină de bucurie a vieții O notă notă de hedonism tradițional este combinată cu o viziune largă asupra lumii din jur, atunci când starea interioară a unei persoane este în deplin acord cu viața reală, luând viața de zi cu zi drept o vacanță Această „deschidere” psihologică a imaginii conține poziția morală a personalității moderne Conceptul său, clarificat de idealul estetic, se exprimă într-o bogăție spirituală cuprinzătoare, lipsită de autorestrângeri dogmatice, realizată în întregime de familie, îmbinând portretul cu elemente de dispozitive stilistice caracteristice artei populare Acest principiu al formării formei este esențial pentru înțelegerea pozițiilor viziunii asupra lumii ale artistului Ritmul particular al mișcării din tablou introduce o anumită solemnitate, colorată cu ironie bună: artistul însuși conduce cortegiul Pictura va face posibilă accentuarea caracteristicilor morale ale imaginii – avem în fața noastră un grup de oameni în relațiile cărora domnește o „ierarhie familială rezonabilă ” Activitatea lor de viață este dominată de lentoare, consistența acțiunilor și stărilor de spirit, simplitatea relațiilor , integritatea viziunii asupra lumii Semnificativ în acest sens este recursul I Lpmapis Pe lângă râu Ulei senzații de viață primite de o persoană la nivelul comunicării cu lumea mare Se pare că nu este o coincidență faptul că imaginea creată de Umarbekov la începutul anilor a dobândit o mulțime de „frați” nu numai pe propriul pământ național Ideea a fost dezvoltată în „Președintele Fermă Colectivă” de E Romanova, și în tabloul „Pauza de prânz” de Y Zvirbulis , și în compoziția „Caii roșii” de M Leys Un concept etic similar a atins multe școli și tendințe Și aceasta poate confirma ideea că problemele morale din pictura modernă sunt mult mai largi decât orice cadru stilistic particular, ea încorporează întreaga gamă de sarcini profesionale pe care artistul le rezolvă astăzi Dezvoltarea psihologică fină a personajelor este realizată de R Babaev în filmul „My way of some artists to folclor Aceste întrebări au fost elucidate în repetate rânduri în critica noastră, iar din punct de vedere al „stilului” totul este mai mult sau mai puțin clarificat aici Este mai greu de înțeles latura socială a motivelor plastice primitiviste, înzestrate atât cu acuitatea observațiilor vieții, cât și cu caracterul lirico-filosofic al gândirii În treacăt , observăm că tabloul cu așa-numita formă de clasificare a fost cumva mai ușor acceptat de critici, tocmai în ea s-au remarcat tendințele spre un început armonizator La acea vreme, acea ramură a creativității artistice s-a dovedit a fi mai puțin susținută , care uneori nu este foarte potrivit numită „carnaval” și în care transformarea artistică părea să depășească normele unei viziuni obiective asupra lumii În tabloul lui N Nesterova „Întâlnirea cu invitații Festivalului”, orientarea plastică a artistei către tradițiile folclorului este cauzată de exacerbarea impresiilor de viață, o oarecare deformare aici mărginește grotescul gol Și, în același timp, imaginea nu devine grotesc Tabloul este dominat de semnificația negrabită a cotidianului , fuzionată cu experiența lirică care a apărut atunci când o persoană s-a „contopit” cu natura înconjurătoare, cu mediul său Acest lucru este facilitat și de un dispozitiv din plastic - rezistența și puterea unei picturi vâscoase, păstoase Ambiguitatea psihologică a motivului este o trăsătură importantă în poetica tabloului, fără a distruge integritatea percepției vieții Când observăm că sfera artei de astăzi devine un loc de concentrare deosebită a problemelor sociale, atunci în legătură cu pictura vorbim despre dorința de a umaniza obiectul creativității , de a sublinia valoarea umană a lumii Ceea ce în viața publică devine o măsură a structurii armonios raționale a lumii, în domeniul artei se leagă de tendința de a stabili în artă un ideal estetic, de a reflecta fenomenele vieții într-o formă filozofică și poetică deosebită Încălcarea armoniei estetice duce uneori la deformarea poziției morale și etice a artei, nu numai latura artistică este distrusă , uneori însăși conceptul de personalitate devine viciat Loialitatea față de adevărul vieții este o condiție indispensabilă pentru progresivitatea unei opere, precum și pentru semnificația cu adevărat artistică a idealului ei Un artist modern, dacă ne imaginăm o asemenea figură condiționată , se află, parcă, între doi „ poli” El este atras de autenticitatea vieții , conflictele sociale ascuțite sunt atractive pentru el , dar lupta pentru un ideal în sferele spirituale, morale și sociale nu este mai puțin puternică în căutarea sa creativă Arta în mod persistent, revizuindu-și din nou și din nou atitudinea față de clasici, caută o conjugare a acestor aspecte ale realității și, fără a rezolva problema idealului estetic, sarcina nu poate dobândi o formă terminată Orientarea clasicistă este relevată programatic în pictura lui J Anmapis „By the River ” Artistul acordă o mare atenție calităților profesionale ale picturii, aducând suprafața pânzei până la finalizarea unei bijuterii Nu doar tehnicile „picturii obiective” sunt caracteristice , construcția spațială a compoziției, corelarea figurilor și împrejurimile peisajului capătă și o formă retrospectivă În măsura în care este important ca autorul să transmită frumusețea lucrurilor reale, el caută sprijin în tradițiile școlii sale de artă: starea poetică a naturii este resimțită subtil în motivul primăverii timpurii cu trăsăturile caracteristice naționale peisaj Cu toate acestea, lumea, văzută cu claritate în frumusețea ei obiectivă, este umplută cu o imagine cu o semnificație spirituală deosebită, născută din asocieri cu imaginile Renașterii italiene Orientarea către imaginile artei clasice este strâns legată de rezolvarea problemei de bază a creativității moderne - problema idealului Există motive care explică „pasiunea” pentru clasici, dictată în primul rând de dorința de a vedea viața umană nu ca fiind trecătoare, dar nu ca valori existente, stabile ale bunătății și frumuseții În același timp, dependența artistului de ♦ impresii secundare constituie un paradox caracteristic timpului Într-o sete sporită de ideal, Anyanis se grăbește către astfel de surse, în care o idee înaltă a unei persoane s-a cristalizat într-o formă clasică perfectă Pictura lui Anmanis ne permite să atragem atenția asupra complexității contradictorii a procesului artistic modern, care are ca revers pericolul unei tendințe idealizante Însăși ideea întregii comunități de categorii morale, atât de caracteristică poeticii clasice , cu o forță inexorabilă atrage artistul modern să facă abstracție de specificul vieții - aici terenul pentru apariția unei umanizări extra-sociale a imaginii Când mă ocup de problemele de azi ale creativității, aș vrea să țin cont de experiența anilor trecuți, când arta trebuia să rezolve probleme oarecum asemănătoare: tendințele de clasificare au apărut periodic în practica lumii În special, în , A A Fedorov-Davydov a scris într-un articol despre tendințele artei vest-europene : „În istoria artei, clasicismul nu a fost niciodată punctul de plecare al unei noi arte a unei noi ere ” În aceste cuvinte , cu timpul lor, există un avertisment adevărat nu împotriva „secundarului” (strict vorbind, fiecare nouă tendință trece prin „perioada ei copilărească a tradiției de împrumut ”), ci din dorința de a „ impresiona realizările vechi odată pentru toate ” nu numai din punct de vedere estetic propriu-zis, ci și din punct de vedere social și moral Aspirațiile spirituale ale artei, lipsite de dezvoltare și reînnoire, sunt potențial conservatoare în evaluarea lor asupra lumii Problema întrebărilor privind căutarea morală a creativității moderne se află în relația dintre personal și universal, social concret și durabil Una dintre cele mai recente lucrări ale lui O Filatchev, Pescarii din Primorye, conduce la o analiză serioasă a tendințelor artistice Intriga de zi cu zi devine un prilej de exprimare a unei atitudini filozofice și contemplative față de lume Figurile pescarilor sunt pline de acțiune negrabită, concentrată; în dezvoltarea culorii pânzei predomină tonurile calme, echilibrate Siluetele sunt desenate clar pe cer - mediul peisagistic, lipsit de detalii concrete, creează o atmosferă de unitate între om și natură Dar tocmai sub aspectul unei manifestări generalizate-armonice a vieții, undeva în afara parantezelor acestei existențe umane auto-închise, rămâne o altă lume, mare, a existenței umane moderne Armonia nu numai că nu a oferit o ieșire pentru individul unic în manifestarea personalității, dar, nu mai puțin important , a eliminat preocupările civice ale omului modern care trăiește într-o lume foarte tulbure - un om care gândește, caută, luptă Relația unei persoane cu mediul înconjurător, umanizarea acestei conexiuni este unul dintre aspectele analizei socio-etice a realității Artist mereu Fedorov-Davydov A Arta rusă și sovietică M , „Arta”, , p riscă să fie fals, înlocuind gândul viu al unei atitudini active, creatoare față de realitate, cu erudiția profesională O persoană în lumea modernă nu este doar noi valori spirituale care nu au existat nici ieri, darămite „cele mari” Acestea sunt, de asemenea, noi dificultăți pentru o persoană, care îi cer să rezolve noi probleme, să dezvolte noi orientări morale Această cale către totalitate și armonie nu este atât de ușoară pentru un artist Nu pentru că artistul este supus influenței „grosului primitiv”, o astfel de explicație ar fi prea elementară Este imposibil să nu înțelegem că astăzi arta deschide o nouă cale cu eforturi creative incredibile, la fel de neînvinsă ca acum zece sau douăzeci de ani De aceea artistul, preluând din artă ceea ce s-a făcut ieri, studiind îndeaproape pe marii maeștri, rămânând în opera sa cu mesajul contemporanilor săi, nu poate distrage aspectele morale și poetice ale vieții de la conflictele dramatice ale timpului său Analiza „confruntării interne” este întotdeauna chintesența acelei armonii spirituale către care arta se străduiește cu atâta încăpățânare Cât de dificilă și contradictorie este această căutare, de exemplu, este dovedit de una dintre cele mai interesante lucrări din ultima vreme - pictura lui E Romanova „Familia lui V M Shukshin” În interpretarea portretului lui Shukshin există ceva nou pentru artist, care s-a reflectat în încercarea de a dramatiza caracterul uman Care sunt conexiunile acestei persoane cu lumea înconjurătoare? Construcția spațială și obiectuală a compoziției folosind elemente ale limbajului tiparului popular creează un mediu extrem de fragil, aproape efemer O persoană puternică și curajoasă este singură în această lume a jucăriilor Durerea lui este potențial lipsită de calități volitive, deoarece natura idilica a imaginii nu poate decât să sublinieze imposibilitatea de a fi înțeles de oricine în acest mediu rece și steril Acest lucru dă naștere unui sentiment de neputință interioară a unei persoane, dezunirea spirituală a personajelor pe fundalul unui peisaj liniștit și frumos Nu este nevoie să demonstrăm cât de mult o astfel de concepție a personalității contrazice întreaga imagine civilă a scriitorului, regizorului și actorului Shukshin Probabil că vor fi potrivite aici cuvintele lui Shukshin însuși, în care se exprimă ideea responsabilității artistului pentru timpul său: „Este nevoie de mult curaj pentru a descoperi o nouă profunzime și complexitate a vieții” Așadar, căutările morale, manifestate clar în tabloul ultimilor ani, necesită de la artist o gândire la scară largă, depășirea aleatoriei și diversității faptelor , o cunoaștere cu adevărat filozofică a mediului spiritual al existenței umane moderne Se pare că ideea de universal, pe care pictura se străduiește să o exprime, nu este o categorie atât de abstractă în viața unei persoane din timpul nostru Prin inerție, aducem în prim-plan lucrarea în care este enunțată o temă comună - o sarcină modernă sau istorică ci constă în studiul măsurii interioare a relațiilor umane, în ignoranța inteligentă și subtilă a vieții de zi cu zi Într-o anumită măsură, acest lucru este fundamental diferit de ceea ce l-a mișcat pe artist în deceniul precedent Astfel, în tabloul anilor , orice eveniment a apărut în actuala actualitate și, prin urmare, chiar tabloul istoric a căutat să „apropie” de percepția modernă , dacă nu de latura faptică, atunci măcar de „spiritul” realizării Aceasta a stat la baza, de exemplu, poetica „Sediului din octombrie” a lui P Nikonov sau pictura „ ” de G Mosin și M Brusilovsky O abordare diferită este observată astăzi Caracteristică este însăși tendința de a vedea ce a făcut o persoană în contextul problemelor globale, de a lega epocile și Nu este greu de afirmat faptul că artistul a folosit tradiții cunoscute Sarcina nu este asta pentru a înțelege de unde vine ceva , dar în ceea ce decurge din el Pictura lui Nazarenko sau sistemul pe care ea caută să-l urmeze nu „apropie”, ci „desprinde” drama trecutului nu atât de îndepărtat de cei care trăiesc astăzi, o îndepărtează pentru a o considera dintr-un timp mai mare și mai mare distanța umană universală Prin minuțiozitatea desenului, subtilitatea scrisului, artistul atinge o concretețe convingătoare în reprezentarea peisajului - există un sentiment al cărnii vieții în el și, poate, autorul este oarecum lipsit de dezvoltare psihologică de portrete, care sunt esenţiale legătură vie, neîncetată, cu originile și rădăcinile prin grosimea trecutului Aceasta, în special, distinge soluția fundamentală a picturii lui T Nazarenko „Au venit partizanii” de lucrările menționate mai sus latură nouă în interpretarea filozofică a temei Aparent, prin urmare, forma compozițională la care a ajuns Nazarenko în procesul de lucru la materialul imaginii, „trecând” prin clasici, în esență, dovezi documentare ale masacrului naziștilor populația civilă în timpul Marelui Război Patriotic , a intrat în conflict cu dramaturgia ideii Lirismul stării peisagistice nu găsește suport emoțional în schema oarecum predeterminată a viitorului, această mișcare se transformă într-o anumită reprezentativitate în imagine O încercare de a descoperi valorile stabile, universale ale lumii se remarcă astăzi nu numai în pictura tematică, cu accent pe o poveste sublimă din punct de vedere poetic despre viață Această tendință a afectat serios și genul portretului, marcând anumite schimbări atât în versiunea intimă, cât și în cea ceremonială a imaginii unei persoane Cât despre acesta din urmă, care, parcă, a căpătat un „suflu nou”, aici afișarea reprezentativă a unei persoane, ca principală trăsătură tipologică a genului, își schimbă semnificativ accentul moral și etic Momentul unei stări pur private, intime a unei persoane din tabloul de K Nechitailo „ Portret auto cu fiicele Maria și Anastasia” este considerat din punctul de vedere al semnificației sociale a individului Persoana de aici se află într-un mediu acasă, în același timp, structura picturală a pânzei, soluția decorativă a costumului, imaginea figurii în plină creștere - toate acestea sunt importante nu doar ca element de decor și atribuire Anumite trăsături socio-psihologice sunt afirmate în apariția unei persoane - energie ascunsă , voință puternică, concentrare a forțelor spirituale În același timp, experiențele interne ale unei persoane nu sunt aduse în câmpul de observație În interpretarea imaginii, orice indiciu de „reprezentare” este eliminat În individ, trăsăturile naționale și chiar țărănești ale tipului popular sunt cele mai proeminente - înaintea noastră se află o femeie rusoaică , în a cărei conștiință există întotdeauna mândrie de maternitate Dar principalul lucru care se afirmă ca normă etică este naturalețea absolută a unei persoane, care se manifestă, în special, în modul în care se raportează la sine, la poziția sa delicatețea spirituală face ca o persoană să fie incapabilă de auto-mărire; de fapt, această calitate „elimină” schema de grandoare (dacă este posibil să se aplice o astfel de clasificare a genului acestei imagini, atunci într-un sens complet nou) Structura portretului face posibilă relevarea naturii „confruntării interne” dintre obiectivitatea imparțială a analizei vieții și energia spirituală a umanismului activ al autorului Onestitatea artistică nu slăbește din puterea transformării poetice a realului, contopind aspectele complexe, contradictorii ale vieții într-un singur tot Principiul „obiectivității”, sau, mai precis , încrederea în realitate, deschide cele mai largi perspective creative pentru artist, întrucât căutările morale și spirituale de aici decurg organic din analiza situației vieții Aceste căutări, dacă pornim de la practica artei, nu implică în niciun caz o preferință pentru gândirea epică față de lirico-filozofică, cu alte cuvinte, forma narativ-picturală a tabloului, în ciuda faptului că dezvăluie Dacă există noi posibilități, nu înlocuiește imaginile de tip metaforic A vedea acum amploarea rezolvării unei probleme creative globale nu numai că îi distinge pe artiști unul de celălalt, dar într-un fel de bază le rezumă eforturile Arta, mai puțin ca niciodată, este acum supusă împărțirii în generații, dacă avem în vedere natura și orientarea socială a căutării Linia care împarte tendințe stilistice egale este atât de condiționată încât, abstrasă de poziția morală și filozofică a artistului, explică puțin în mișcarea gândirii creative moderne Probabil, dificultatea constă în înțelegerea stării actuale a imaginii, în dezvoltarea acesteia în sine și în aspectele morale și etice ale vieții sociale moderne Patosul vremii era o atitudine atentă, respectuoasă față de individ, atenție la problemele dezvoltării spirituale a unei persoane care își construiește o viață cu gânduri nobile, cu o inimă curată, deschisă spre frumos și bunătate Este această sarcină atât de divorțată de tot ceea ce oamenii s-au străduit întotdeauna, pe care clasicii l-au capturat cu o putere uimitoare? Nu este aici răspunsul la întrebarea despre motivele reale ale unui impact atât de puternic asupra capodoperelor noastre contemporane ale artei mondiale Se pare că există și puncte de contact între creativitatea modernă și idealurile exprimate în arta anilor îndepărtați nu poate fi ignorat, V Ivanov Cafeneaua „Greco” Artiștii G Korzhev, P Ossovsky, E Zverkov, D Jilinsky, V Ivanov Ulei un anumit concept moral constă nu în ghicirea corectă a tendințelor care sunt cel mai în concordanță cu spiritul vremii , ci în rezolvarea unei probleme destul de complexe, care constă în determinarea acelor linii de contact și prin care creativitatea se leagă de imensele, multe -complex ramificat al modernitatii Dezvoltând în continuare această idee, putem spune că artistul se străduiește constant să întărească aceste legături pentru a vedea mai ușor idealul estetic aparținând vremii Orientarea către clasici nu are doar semnificație profesională, ci include și faptul că atmosfera de dispoziție publică conferă o potențială încărcare aspirațiilor artistului, pentru care impresiile artei mari și imaginile ei nemuritoare sunt nu mai puțin o realitate decât realitatea în sens cotidian exemplu, opera unor pictori „sociali” precum I Zarin și M Savitsky evoluează într-o direcție caracteristică Desigur, este corect să spunem că reminiscențe clasice au apărut în lucrările artiștilor cu mult timp în urmă, chiar și atunci când Savitsky a creat Madona partizană și Zarin a pictat Iskra Si tot a fost o încercare de a găsi clasicii pe o bază istorică Au fost dificultăți aici , dar „mutarea” retrospectivă a făcut sarcina mult mai ușoară Când Savitsky transformă impresiile imediate ale realității într-o imagine poetică generalizată în pictura „Grain”, atunci el se confruntă cu problemele poziției morale a artistului în toată complexitatea, care este supusă nu numai ideilor ideale despre viață, dar conține cunoștințe despre complexitatea ființelor umane desate, despre experiența istorică și spirituală a oamenilor Idealul estetic, care reflectă latura poetică a vieții umane, ar trebui să devină acel cristal magic care scoate în evidență cel mai profund sens al ființei, care nu permite artistului să dea o idee simplificată despre frumusețe și bunătate Iar căutarea artiștilor în această direcție nu a dobândit încă un caracter psihologic Un alt exemplu poate fi citat, atunci când un adept al temei naționale-cotidiene, așa cum s-a dovedit Victor Ivanov, începe să simtă nevoia de a întruchipa cel mai abstract ideal - idealul artistului Acest lucru ar fi fost surprinzător dacă pictura sa „În Café Greco” nu ar fi arătat în mod clar sarcini comune La rândul său, din observații ascuțite caracteristice ia naștere soluția compozițională a pânzei Ideea de universal în acest caz devine ideea de continuitate care există între arta sovietică și cultura artistică mondială Conform logicii lucrurilor, ideea însăși atrage autorul la convergența caracterelor umane, la găsirea rezultantei, care unește individul într-un întreg Într-un anumit sens, imaginea de ansamblu pierde oarecum în comparație cu portretele pictate de Ivanov în procesul de lucru: personalitatea umană este prezentată în ele mai clar Un program de generalizare amplă, care conține o tendință de a exalta trăsăturile umane specifice, îngăduie individul Esența imaginii este însă diferită Un artist are uneori dreptul să renunțe la detalii în numele generalului, în numele ideii principale Artiștii din pictura lui Ivanov sunt înconjurați de opere de artă clasică : pereții cafenelei par să se fi despărțit, monumentele Romei au „intrat” în spațiul interior Și asta este simbolic: artistul și-a abordat subiectul obsedat de dorința de a vedea în spatele cotidianului evenimentelor – expoziții, întâlniri, excursii – ceea ce îi apropie pe colegii săi de marii maeștri ai trecutului – o poziție umanistă în artă Cu toate acestea, o interpretare largă a imaginii este oarecum împiedicată de natura statică închisă a imaginilor, de reprezentativitatea lor solemnă Spre deosebire de compoziția monumentală generalizată a lui Ivanov, care se străduiește pentru asocieri spațiale și temporale complexe , mica pânză a lui V Popkov „Capela de Nord” este de natură mai schițată Cu toate acestea , acea măsură a spiritualității umane este realizată aici, care transformă genul de zi cu zi într-o gândire de imagine Culorile crepusculare ale picturii tonale transmit lumina rece a interiorului capelei; culoarea albastră a cerului, verdeața dealurilor, suflarea întinderilor argintii ale râului izbucnesc în amurgul său secular odată cu plutirea de îngeri pe bolţi Peisajul începe să „trăiască” în interior Îmbunătățește o anumită colorare psihologică a imaginii Combinația compozițională face posibilă exprimarea frumuseții eterne și durabile a ființei în manifestările sale cele mai poetice - în viața naturii și în formele artei Figurina unui băiat din pragul capelei, parcă înălțată deasupra solului, a înghețat de uimire înainte de revelația frumuseții Trecutul și prezentul s-au încrucișat în această emoție umană, un fir viu a legat epocile istorice de destinele generațiilor secolului al XX-lea, conștiente de implicarea lor în valorile marii culturi umane În concluzie, putem spune că tabloul modern se dezvoltă pe calea unei ramificări estetice din ce în ce mai mari Față de deceniul precedent, ni se pare mai mobil, schimbător, găsind cele mai neașteptate puncte de „conectare” cu realitatea Acordând atenție unui aspect al problemei - semnificația morală a tendințelor artistice moderne - aspect care este cel mai important pentru înțelegând procesele care au loc în artă , aș dori să subliniez următoarele Există opinia că orientarea socială a fost o trăsătură a artei anilor , dar astăzi arta are alte probleme Desigur, de fiecare dată naște propriile cântece, iar patosul civic al artei deceniului precedent este clar audibil Dar sensul social al cântecului care prinde contur în pictura noastră nu poate fi pus la îndoială Este colorat mai complex, este fuzionat cu un sentiment de surpriză și admirație pentru viață, pentru om, este, dacă doriți, lipsit de maximalism etic Ne dezvăluie timpul, cunoscând valoarea frumuseții, bunăvoinței, umanității, umanității, afirmând cu zel valoarea durabilă a acestor concepte Idealurile sociale, care ne sunt apropiate , ar trebui exprimate într-o formă artistică încăpătoare, pentru care arta noastră se luptă astăzi Aceasta este văzută ca semnificația civică a căutărilor artistice care au marcat pictura sovietică contemporană Probleme ale smalțului Rostov S Maslenitsyn Există o legendă că vechiul Rostov îi datorează originea picturii cu smalț unui anume italian exilat de împărăteasa Anna Vă place sau nu, nimeni nu poate spune cu certitudine acum Este sigur că icoanele originale finlandeze în ulei au fost realizate în atelierele de la Mănăstirea Spaso-Yakovlevsky , iar maeștrii de la Rostov au început să picteze icoane din smalț la mijlocul secolului al XVIII- lea, când pictura pe email era o formă de artă destul de populară, care a înflorit la Moscova şi Sankt Petersburg Ceva mai târziu, la Academia de Arte a fost înființată chiar o „clasă de finisaj” specială , care a fost condusă de miniaturistul curții, academician de pictură Pyotr Gerasimovici Zharkov ( - ) În literatura despre smalțul de la Rostov , s-a afirmat opinia că această artă „a avut puțină legătură cu tradiția antică a picturii de icoane rusești s-a dezvoltat sub influența puternică a artei seculare, a tendințelor sale realiste, a stilurilor sale ” S-ar putea argumenta cu natura categorică a unei astfel de afirmații, deoarece, deși maeștrii smalțului nu s-au bazat pe arta antică rusă în lucrările lor, ei au lucrat totuși în tradițiile picturii religioase contemporane și, dacă au făcut lucrări pe motive folclorice, apoi, cel mai probabil, în interpretarea intrigii au provenit din tiparul popular Cu toate acestea, într-adevăr, în a doua jumătate a secolului al XIX-lea, unii artiști de email de la Rostov au încercat să picteze miniaturi portret, să facă copii din picturi, dar aceste experimente au fost destul de rare și nu întotdeauna de succes Și până la sfârșitul secolului al XIX-lea, arta artizanală a picturii pe email din Rostov, incapabil să reziste concurenței fabricilor Bonaker și Jaco care au apărut la acea vreme , a început să dispară Starea îngrozitoare a industriei picturii emailate din Rostov a provocat alarma La îndemnul arheologului I A Shlyakov și al artistului Zvonilkin, în a fost înființată la Rostov o școală de desen, sculptură în lemn și pictură cu email Apropo, aici au încercat pentru prima dată să aplice pictura pe email pentru a crea bijuterii Din au început să apară în presă articole și recenzii dedicate artei emailatorilor de la Rostov Iniţiator- Academicianul N P Kondakov și istoricul local local A A Titov au intervenit în mișcarea de salvare a pescuitului În , la Rostov a fost creată o nouă școală de pictură pe email, sub jurisdicția Ministerului Agriculturii și Comerțului Tot aici s-au încercat să insufle un „început laic” în arta fi nifti, să-i învețe pe maeștri să picteze peisaje și portrete pe email, să facă pictură ornamentală, copii după picturi celebre Dar situația pescuitului a rămas dificilă În , S V Chekhonin a început studiul stării Rostov finift și a văzut „antiartismul complet în această ramură a artei populare rusești” , confirmând că cea mai promițătoare linie de dezvoltare a meșteșugului ar putea fi producția de bijuterii După revoluție, maeștrii smalțului de la Rostov s-au unit pe o bază de cooperare într-un artel A fost creată a treia școală, în care, împreună cu A A Nazarov și N I Dubnov, care au predat mai devreme, S V bijuterii în tehnica picturii pe email într-un mod caracteristic și caracteristic de execuție, pe care le-a folosit în proiectarea cărților și a porțelanului Mostre de picturi ale lui Cehonin au fost produse de artel de ceva timp, dar nu au devenit tradiționale Din anii , pictura florală pe fond alb sau colorat a fost aleasă ca motiv caracteristic și principal al bijuteriilor Rostov din email Mai rar, sunt produse bijuterii, decorate cu plăci care ilustrează monumente arhitecturale, peisaje și scene de gen Astfel de parcele sunt utilizate în principal în proiectarea plăcilor de pe capacele cutiilor de toaletă , cutii de țigări, cel mai adesea sunt plasate pe farfurii destinate să servească drept decorațiuni de perete sau de masă Pictura florală din porțelan a fost luată ca bază pentru pictura florală pe produsele smalțului Rostov și s-au încercat transferul picturii cu flori a tăvilor Zhostovo în smalț Dezvoltând motivele picturii florale, meșterii de frunte A Nazarov, N Karasev, A Kokin, V Gorsky, I Soldatov și alții au creat lucrări de înaltă calitate, realizate cu mult gust și cu măiestrie excelentă Datorită muncii lor, arta smalțului Rostov a devenit faimoasă atât în țara noastră, cât și în străinătate Dar, din păcate, majoritatea acestor produse minunate, care se remarcau prin complexitatea lor, au fost create special pentru expoziții și nu au fost supuse reproducerii De aceea , în , la Rostov a fost deschisă o școală profesională cu programul unei școli tehnice de artă pentru formarea de noi cadre de pictori smalț F Ya Mishukov și E I Telyakovsky au predat aici, școala avea ateliere speciale și o bibliotecă bună Toate acestea au jucat un rol pozitiv în dezvoltarea acestui meșteșug străvechi pe o bază nouă Numărul specialiștilor în anii postbelici a crescut semnificativ , iar Ministerul Industriei Locale a organizat fabrica Rostov Finift, care acum angajează de meșteri din email, de bijutieri și produce anual aproximativ de mii de articole din cinci zece articole diferite Principalele produse ale fabricii sunt bijuteriile: cercei, broșe, pandantive, coliere, brățări, oglinzi pentru genți, cutii de toaletă Aceste lucrări sunt la mare căutare atât aici, cât și în străinătate și sunt expuse cu succes la expoziții internaționale Nu întâmplător, în , fabrica a primit o medalie de aur pentru participarea la o expoziție de la Bruxelles Popularitatea tot mai mare a produselor emailate permite lucrătorilor din fabrică să mărească circulația produselor, aducând uneori până la de mii de exemplare pentru fiecare lucrare Acest lucru este valabil mai ales pentru broșe, pandantive, pandantive În același timp, artiștii se străduiesc să ridice nivelul artistic al operei lor Într-o serie de cazuri, ei au reușit să obțină rezultate interesante atât în interpretarea ornamentului lor floral obișnuit (pandavant de I Sharov și E Kotova, ; pandantiv de A Odintsov și L Isaeva, ; broșă de A Tikhov și V Soldatova, ), și în dezvoltarea genului complot-tematic Și trebuie spus că în interpretarea unor comploturi precum „Skating” de A Tikhov ( ), „Epic” de A Khaunov și V Soldatova ( ), „Village Motif” de N Kulandin ( ) , emailatorii de la Rostov provin din arta rusă antică, stilizând imaginea precum artiștii Paleshan Cu toate acestea, ținând cont de meritele fabricii de email Rostov, care a obținut recunoaștere internațională, a actualizat semnificativ gama de produse și și-a îmbunătățit calitatea , trebuie să recunoaștem că, din păcate , adesea principala trăsătură distinctivă a emailului Rostov este doar tehnica de pictură pe email Lucrările maeștrilor smalțului de la Rostov nu sunt încă marcate de originalitate, unitatea tehnicilor picturale de performanță În , V M Vasilenko și-a încheiat eseul despre smalțul Rostov cu cuvintele: „ Pentru dezvoltarea sa, arta Rostovului are nevoie de o muncă serioasă și aprofundată asupra stilului” c Această cerință este cea mai importantă astăzi În toți anii de existență a artelului și a fabricii, nu a fost dezvoltat un stil care se distinge prin originalitate și caracteristică Între timp, așa cum am menționat deja, dezvoltarea acestui meșteșug popular a fost constant în centrul atenției presei noastre Conform calculelor lui I M Suslov, autorul monografiei „Rostov Finift”, numai din până în , s-au scris cincisprezece articole despre pescuit și „necazurile sale” În , un articol de M K Kalish a apărut în revista „Decorative Art ”, care conținea o critică justă a lucrării fabricii „Rostov Enamel” Puțin mai devreme, la sfârșitul anilor - începutul anilor , pe paginile presei noastre a fost o discuție largă despre calitatea artistică a produselor maeștrilor smalțului de la Rostov În același timp, artiștii Institutului de Cercetare a Industriei Artistice M Tone și Z Zenkova au realizat noi exemple de picturi finift Cu toate acestea, datorită faptului că autorii au folosit lucrările vechi ale maeștrilor Usolye la un nivel tehnic insuficient de înalt, produsele lor nu au fost luate ca bază pentru căutări ulterioare de stil de către specialiștii fabricii Rostov Finift În anii , au fost realizate motive mai simple ale picturilor cu flori pe fundal alb și colorat pentru reproducere, dar toate aceste picturi, în esență, au repetat din nou ornamentul floral al produselor din porțelan și nu erau deloc independente și, prin urmare, poate, nici nu puteau să fie formată baza stilului care a determinat direcția caracteristică în dezvoltarea ulterioară a artei smalțului Rostov Pictura cu flori, aproape în execuție picturii pe porțelan, a încetat recent să-i mulțumească pe interpreti înșiși Acest tablou devine din ce în ce mai stilizat, căpătând din ce în ce mai multe forme simple Din numărul de flori sunt selectate cele cu cea mai puțin complexă structură, chiar și trandafirii tradiționali, daliile, margaretele nu arată atât de luxuriant pe tablouri Adesea, florile sunt stilizate dincolo de recunoaștere, iar astfel de stilizări se bazează nu pe metodele tradiționale de simplificare a desenului, care au fost folosite de maeștrii generației mai vechi , ci pe tehnicile utilizate în performanța cărților ornamentale pentru cărți de către designeri grafici nepretențioși Un exemplu caracteristic al unei astfel de picturi stilizate cu flori nereușite, și chiar complicată de introducerea unei figuri umane, este pandantivul Thumbelina de A Tikhova și V Soldatova Imaginile narative încep să ocupe un loc semnificativ în pictura de bijuterii De obicei, sunt alese imagini cu monumente de arhitectură, imagini din viața populară , sunt dezvoltate motive tradiționale de basme Căutarea a ceva nou trebuie întotdeauna încurajată dacă rezultatele sunt cu adevărat noi și originale și pot constitui baza pentru viitor Din păcate , compozițiile intriga produse de fabrică nu sunt originale Compozițiile unor astfel de imagini sunt cel mai adesea realizate în stil pseudo-rus, care a devenit recent caracteristic pentru produsele suveniruri de masă de calitate scăzută Cele mai izbitoare exemple de astfel de lucrări sunt broșa „Accordionist” a lui N Kulandin, care este produsă de fabrica Rostov Finift în valoare de de bucăți anual, brățara de I Soldatov și V Soldatova „Trandafiri”, a cărei circulație ajunge la de exemplare pe an, o matriță G Anisimov „Rostov”, tirajul căruia a ajuns la de bucăți Multă vreme, ramele de bijuterii au fost punctul slab al produselor Rostov În , artistul-bijutier V Burnoe a propus să folosească pictura în filigran pentru cadru Ramele în filigran au devenit acum predominante în produsele Rostov Fi nifti, iar în fabrică sunt chiar mai mulți maeștri bijutieri decât maeștri pictori Emailatorii Rostov îmbunătățesc tipurile de rame de bijuterii Ei susțin, pe bună dreptate, că au obținut un succes considerabil în fabricarea ramelor din filigran și cu margele, încearcă să folosească zale cu lanț blindat, diferite tipuri de lanțuri produse în Pavlovsky Posad pentru fixarea inserțiilor de email Totuși, chiar și aici există o latură negativă: de multe ori maestrul bijutier este cel care acționează ca principalul creator al operei, iar artistul trebuie să se adapteze ideii sale Din ce în ce mai mult, pictura pe email în bijuterii nu este principala, ci o poziție secundară, transformându-se în ceva asemănător cu o inserție din sticlă colorată sau piatră Dimensiunile plăcilor de pictură sunt realizate extrem de mici, pictura pe ele este dificil de realizat, iar replicarea unor astfel de obiecte mici duce la scăderea calității desenului și a sonorității culorilor Din păcate, școala profesională de specialitate pentru maeștri de email care exista la Rostov înainte de război nu funcționează în prezent Meșterii care lucrează în fabrică sunteți practic dumneavoastră absolvenți ai școlii de artă din Fedoskino și pictură pe email, fiecare dintre ei trebuia să învețe deja la serviciu Fabrica ține foarte rar cursuri despre problemele artei bijuteriilor și istoria dezvoltării acesteia Este semnificativ faptul că mulți dintre artiști nici măcar nu au auzit de un meșteșug atât de remarcabil în istoria emailării domestice precum emailul Usolskaya Adevărat, în ultimii ani a fost organizat în fabrică un grup de creație experimentală, în care lucrează patru maeștri ai picturii emailate și doi bijutieri Noi mostre de produse sunt dezvoltate și de grupul creativ al activului de la maeștrii de producție Și totuși, pe bună dreptate spun stăpânii dorește să organizeze seminarii speciale la întreprindere despre istoria dezvoltării artei picturii pe email , să organizeze excursii la alte meșteșuguri, la muzee din Moscova și Leningrad Odată cu organizarea existentă a muncii, o echipă de pictori de email și bijutieri trebuie în principal să copieze mostre aprobate și foarte rar să acționeze ca creatorii unei noi lucrări Fiecare dintre meșteri trebuie să producă - de articole de același tip pe lună Nu este permisă modificarea compoziției, schimbarea soluției coloristice : comandantul este obligat să respecte cu strictețe proba De obicei, un artist pictează produse în funcție de cinci sau șase mostre aprobate pe an În plus, chiar și pe produsele unice, se obișnuiește să se pună nu numele maestrului interpret și data creării lucrării, ci doar monograme modeste Astfel, este clar că organizarea muncii adoptată la fabrică nu stimulează dezvoltarea forțelor creatoare, iar pentru ca opera pictorului să devină creativă , este necesar să se introducă variația eșantionului în loc de copiere , artistul-interpret trebuie să semneze opera pe care a creat-o Fabrica Rostov Finift poate adopta experiența unei astfel de organizări a activității pescuitului din practica unui număr de alte tipuri de pescuit Soarta ulterioară a fabricii "Rostov Finift" depinde în mare măsură de direcție , rubine, smaralde Astfel de rame au sporit sunetul culorilor picturii emailate Emailatorii de la Rostov ar putea folosi o mulțime de materiale utile și valoroase pentru a-și dezvolta propriul stil de pictură de gen și peisaj pe email (inclusiv motive arhitecturale ) din moștenirea unor astfel de maeștri faimoși ai picturii cu email de la sfârșitul secolului al XVIII- lea precum Teremin și Tashner Desigur , nu ar trebui să renunțe la pictura cu flori, exemple frumoase din care se găsesc pe produsele atelierelor de email din Sankt Petersburg și Moscova din prima jumătate a secolului al XIX-lea, din tradițiile artei C V Cehonin, A A Nazarov, N I Dubnov și alți maeștri celebri ai smalțului Rostov schiurile sunt inseparabile de toată arta rusă din a doua jumătate a secolului al XVII-lea - începutul secolului al XVIII-lea Maeștrii smalțului Usolsk, așa cum arată studiul lui N N Pomerantsev, au influențat dezvoltarea artei smalțului în Vyatka, Kholmogory, Ustyug, Yaroslavl Au fost și mulți oameni din Ustyug printre călugării mănăstirii Spaso-Yakovlevsky din Rostov, unde a apărut arta picturii pe email Probabil că ei au fost inițiatorii noii afaceri, și nu vreun artist italian, presupus exilat de împărăteasa Anna Desigur, așa cum am menționat deja, nu numai smalțul Usolsk ar trebui să devină baza dezvoltării picturii moderne de email Rostov Ziua de glorie este glorificată În același scop de a stăpâni principiile construcției și culorii și compoziției liniare , artiștii smalțului pot folosi și lucrările antice conservate de natură monumentală și decorativă Deci, multe imagini frumoase cu păsări, animale, flori, chiar și scene de gen există în frescele templelor din Rostov, în bogata colecție de plăci din secolele XVII-XIX a Muzeului-Rezervație de Istorie și Artă Rostov a smalțului Usolsk din secolele al XVII-lea - începutul secolului al XVIII-lea ar putea servi drept cel mai bun model și material pentru dezvoltarea unui stil original de pictură modernă cu email Rostov Spre deosebire de smalțul de la Rostov din secolele XVIII -XIX, smalțul Usolye nu era o artă ecleziastică, ci una laică În produsele acestui meșteșug, au predominat articolele de uz casnic Maeștrii smalțului Usolsk, cum ar fi rostoviții, au creat picturi în principal pe fundal alb , au ales imagini cu diferite scene simbolice și, mai des, scene de gen ca intrigi pentru compoziții , le-a plăcut să decoreze produsele cu imagini de păsări, animale, bogate florale și ornamentale pictura Lucrările maeștrilor din Usolsk nu sunt doar originale și originale, ci și meșteșugurile organice din Palekh, Khokhloma, Vologda s-au datorat păstrării și dezvoltării tradițiilor vechi de secole ale întregii arte populare Acum, la Rostov există singura asociație de maeștri din țara noastră care sunt angajați în pictura pe email, li se încredințează soarta acestei arte rare , depinde de ei dacă fabrica Rostovskaya Finift va deveni un fel de meșteșug popular, egal în valoare și glorie pentru Palekh, Mstera, Khokhloma, Dymkov NOTE Titov A Finiftyaniki în orașul Rostov, provincia Iaroslavl cuvânt înainte N P Kondakova „Monumente ale scrierii și artei antice” Problema Sankt Petersburg, , p Vasilenko V M email Rostov —În cartea: Arta populară a URSS în meșteșugurile artistice, vol M , , Cu - Titov A Decret, op , p Chekhonin S V Către Departamentul de Economie Rurală și Statistică Agricolă - „Probleme ale dezvoltării artei ruse” Problema L , p Toate informațiile despre producția de produse, timpul petrecut pentru execuția unei anumite picturi și personalul maeștrilor au fost obținute de la artistul șef al fabricii Rostov Finift, G I Surovtsev Vasilenko V M , soch , p Pomerantsev N N Finift al cazului Usolsky - Colecția Armureriei M , , p Poezia vieții, a muncii și a istoriei Despre opera lui A și S Tkachev B Manin Lucrările lui Alexei Petrovici și Serghei Petrovici Tkachev sunt cunoscute de mult timp Și acest lucru se explică nu atât prin vârsta artiștilor, cât prin manifestarea timpurie a talentului lor creator La sfârșitul anilor , în calitate de studenți ai Institutului de Artă din Moscova numit după V I Surikov, ei se distingeau printr-o susceptibilitate deosebită la aer liber, dragostea pentru lucrul la locație, dorința de studiere a scrisului cursiv, care făcea posibilă surprinderea imediată de impresii proaspete, care a dus în același timp la o căutare neîncetată a unor noi soluții picturale Uneori, entuziasmul tinerilor i-a condus la exces, așa cum li se părea atunci criticilor, colorat, extravagant O astfel de dorință de libertate picturală a construcției coloristice a unei imagini a fost combinată destul de organic în munca artiștilor începători cu o înclinație pentru peisajele lirice intime Și chiar și atunci a fost posibil să se vadă cu suficientă claritate tendința Tkaciovilor de a continua tradițiile Uniunii Artiștilor Ruși Poate de aceea, în urma solicitărilor de moment din acei ani și parcă n-ar fi observat rodnicia drumului ales * pentru ei înșiși de artiștii înșiși, critica i-a acuzat adesea pe Tkaciovi pentru „libertățile” lor pitorești, i-a acuzat că îngrozesc viața, numindu-i pentru o acoperire largă a realității , la dezvoltarea unor teme la scară largă Dar treptat totul a dispărut Timpul a schimbat percepția asupra artei Criticii, aparent, și-au dat seama că au greșit, iar Tkaciovii au devenit maeștri recunoscuți ai picturii, care au obținut un succes serios pe calea întruchipării lirice și dramatice a vieții în artă Cu toate acestea, nu se poate spune că Tkaciovii au fost singuri în atracția lor față de tradițiile Uniunii Artiștilor Ruși Până la mijlocul anilor , s-ar putea spune chiar că în arta sovietică a apărut o întreagă tendință, adepții căreia, refuzând luciul lacului din pictură și soluția cu șablon a lucrărilor, au extins gama de tehnici artistice și au obținut expresivitate plastică și vioicitate în transferul impresiilor naturale Într-o anumită măsură, tonul acestei mișcări a fost dat V N Gavrilov și este imposibil să nu remarcăm paralelismul ciudat în lucrările din acest timp ale lui Tkachev și Gavrilov Astfel, tradiția aliată a fost reînnoită de Noaptea de mai a lui Gavrilov ( ) - o lucrare care a fost, parcă, o amintire a schemei de culori a lui Korovin, a stilului său de pictură liber și ușor Pânzele mari ulterioare ale lui Gavrilov Summer Season is Over ( ) și Fresh Wind ( ) corespund Verei lui Tkachev Spălătorii „( ), „Uscarea rufelor” ( ), „De la petrecere” ( ) La fel de în aer liber este și tabloul „Copiii” ( ), finalizat un an mai târziu, „Vântul proaspăt” de Gavrilov Și deși până în căile lui Tkachev și Gavrilov s-au separat, dar până atunci erau aproape de interesul pentru experiențele umane obișnuite , în dispozițiile lirice, în starea internă a personajelor Pictura ei se apropie de schema de culori argintiu-liliac a lui Korovin, pensula sa suculentă, extinsă, textural palpabilă Imaginea s-a dizolvat în lumina crepusculară, și-a pierdut contururile clare, umplută cu o senzație de aer rece, o seară calmă, luminată de lună Tabloul a corespuns pe deplin cu decizia de studiu, care a păstrat instantaneitatea impresiei naturale Mai mult, executată parcă în grabă, în grabă , a imprimat toată forța emoțională a primelor senzații vii Libertatea structurii picturale a acestei pânze, accentul „mișcarea de studiu” a culorii A Tkaciov, S Tkaciov La ferma colectivă Ulei - parcă a redescoperit libertatea picturală, studiul direct, percepția sensibilă, intimă a lumii La fel ca și Gavrilov, atenția lui Tkachev a fost atrasă de pictura în aer liber liberă de atunci a lui Konstantin Korovin În au scris un minunat studiu „Uscarea rufelor” pentru tabloul deja amintit, terminat puțin mai târziu Totul în ea este luminos și colorat Reflecții de liliac pe lenjerie albă, luminițe galbene și albastre pe iarba verde, apă într-o strălucire ușoară Totul respiră rece, plin de vânt Pictura în sine este dinamică aici Se pare că există o intensitate excesivă a culorii în această schiță Cu toate acestea, tocmai aceasta a îmbogățit și a extins noțiunea de realism pictural care predomina la acea vreme În , a apărut pictura lui Tkachev „Din partid”, care a primit apoi o medalie de argint la Expoziția Internațională a celui de-al VI-lea Festival Mondial al Tineretului și Studenților de la Moscova ( ) Imaginea a afirmat că construcția sa teoretică a fost, la fel ca aceleași proprietăți ale „Vântului proaspăt” al lui Gavrilov , o anumită inovație pentru arta anilor ’ , sau mai degrabă, a fost o încercare de succes de a restabili bogăția tehnicilor picturale de transmitere a percepției directe a realitatea, care a fost maeștri inerenți ai Uniunii Artiștilor Ruși Cu toate acestea, vorbind despre opera Tkachevs în ansamblu, ar fi greșit să ne oprim doar asupra trăsăturilor caracteristice ale stilului pictural al artiștilor și să le luăm în considerare, deși originale, dar totuși, în cele din urmă, doar caracteristicile tehnice izolate din orientarea tematică a artei lor Mai mult, deși metodele lor de explorare creativă a lumii înconjurătoare și modalitățile de reproducere a realității au suferit schimbări semnificative în artă de mai bine de douăzeci de ani, lucrările lor s-au bazat întotdeauna pe cunoștințe specifice, transmitând privitorului o percepție puternic senzuală a vieții Iar Tkaciovii cunosc viața, modul de viață și istoria satului cel mai pe deplin și profund De aceea, încă de la primii pași în marea artă, s-au limitat în mod deliberat la tema colectiv-feră, rurală Acest angajament față de o singură temă distinge opera lor de lucrările lui Gavrilov și, în același timp, îi apropie de arta lui A Plastov Mai mult, se poate spune că ei cunosc viața fermei colective, precum Plastov, ale cărui tradiții sunt clar continuate Intrigile picturilor lui Tkachev se bazează pe situații cotidiene, episoade, personajele nu sunt personalități strălucitoare, cu atât mai puțin eroi În interpretarea figurativă a acestora, de regulă, se stabilește un caracter obișnuit, s-ar putea spune, chiar și un caracter obișnuit Un întreg program creativ este cuprins în această abordare a artiștilor Să reamintim că arta anilor ’ s-a îndreptat către omul de rând, spre viața lui de zi cu zi, văzând în aceasta un domeniu demn de afirmare și dezvoltare cu mai multe fațete în arta noastră sovietică Sfera de interes a Tkaciovilor în acest curent sa concentrat pe tema rurală Și este de remarcat faptul că, oricât de simplă și obișnuită este intriga pe care o iau ca bază a lucrărilor lor, aproape întotdeauna se vede ceva mai mult decât un eveniment obișnuit, deoarece artiștii în munca lor au combinat socialul A Tkaciov, S Tkaciov Între lupte Ulei - A Tkaciov, S Tkaciov La fântână Ulei aspect nal al vieţii cotidiene a satului cu liric Desigur, în lucrările create în ani diferiți, raportul elementelor intim-lirice și socio-dramatice este diferit Deci, în pânza mare „Vara Laundresses” este dominat de principiul pictural și liric, care transmite bucuria neîmpărțită de a percepe viața , lumea naturală Motivul imaginii a fost un episod comun din viața de zi cu zi a femeilor din satul Kotchischi de pe lacul Mstinsky În schițele pentru această pânză, libertatea scrisului în aer liber, complexitatea și multidimensionalitatea schemei de culori sunt clar vizibile Da, iar imaginea în sine este scrisă liber, strălucitor Laxarea modului pictural, la care au aspirat artiștii în toți anii precedenți, s-a manifestat pe deplin aici Apa scânteie cu reflexe strălucitoare, stropii scânteie la soare , reflexele luminoase pe apă încântă culorile volum O trază picturală largă nu este restrânsă de desen În același timp, nu există nici măcar o umbră de pestriță în pânză Culoarea maro a apei, parcă, stabilește tonul în care este susținută pentru întreaga gamă de culori a imaginii Prin urmare, în ciuda bucuriei nestăpânite a acestei pânze, a varietății îndrăznețe de culori , paleta de culori a artiștilor de aici pare restrânsă, laconică Trebuie spus că Tkaciovii au continuat principiul construcției picturale, care a apărut din soluțiile de studiu ale impresiei imediate, încercând să o păstreze în versiunea finală a imaginii în sine O soluție similară în aer liber a imaginii picturale a fost conținută în lucrarea lui C V Gerasimov, ai cărui elevi au fost O imagine complet diferită a apărut în fața privitorului în , tabloul „Mamele” Atât în pânza în sine, cât și în numeroasele schițe și schițe, se ridică la ea un sat modern multifațetat Desigur, imaginea nu a absorbit toată și nu fiecare realitate rurală, dar ceea ce este exprimat în ea este de încredere și veridic Principalul avantaj al imaginii constă în încarnările de vârstă reprezentate în mod realist și caracteristic ale imaginii feminine Personajele văd legătura dintre generații , continuitatea modului de viață și o descriere clară, precisă din punct de vedere psihologic a personajelor Pentru a-și prezenta pe deplin eroinele privitorului, Tkachevs fragmentează compoziția, eliberând-o dintr-o perspectivă lungă, planuri îndepărtate și atribute inutile Abaterea de la studiul natural atent al detaliilor, o oarecare convenționalitate foarte nesemnificativă eliberează motivul înfățișat de accidente, de supraîncărcarea cu detalii, îndreaptă atenția privitorului spre profunzimea imaginilor Figurile sunt sculpturale, modelate tridimensional , lipsite de strălucirea reflexiilor luminii și a reflexiilor colorate caracteristice unei etape anterioare a operei lui Tkaciov Gazonul, perceput de privitor ca pe un fundal verde, neutralizează mediul, permițându-vă să vă concentrați asupra oamenilor Imaginile lor conțin ceva comun, inerent multora, dar, în același timp, individualitatea este subliniată Comparând caracteristicile eroinelor, artiștii reflectă asupra vieții și timpului Aceste reflecții nu sunt abstracte, ele sunt condiționate de un „loc de acțiune” specific – mediul rural rusesc, oameni de la fermă colectivă Într-o anumită măsură, plecând de la principiile construcției în aer liber a picturilor care le erau caracteristice înainte, Tkachevs, în noua etapă a muncii lor, se străduiesc pentru pictura tonală Pictura cu aer complet a înregistrat momentul iluminării, vibrația luminii, mișcarea și contactul petelor de culoare Evident, așadar, ea a creat impresia efemerității celui înfățișat, individualitatea unică a senzației, experiența emoțională instantanee, în spatele căreia doar uneori se vedea ceva general, stabil Dimpotrivă, pictura tonală, reținând revolta strălucirii directe , a redus gama la mai multe culori, îmbogățindu-le simultan cu gradații tonale Poate de aceea în plasticitatea coloristică a operelor lui Tkaciov a existat ceva permanent, adunat din impresii unice, totuși, într-o oarecare măsură, a pierdut imediatul senzațiilor trecătoare, dar a căpătat un fel de constantă stabilă, care este rodul generalizărilor artistice Respingerea viziunii pur naturale asociate cu plein airism a condus la o înțelegere diferită a vieții însăși Concretitatea transmisă anterior a evenimentului, empirismul situației, au fost înlocuite de înțelegerea unor fenomene mai esențiale ale realității Impresiile au crescut în reflexii, sintetizând în imagini O înțelegere profundă a întregului mod de viață rurală, cunoașterea acestuia le-a permis artiștilor, dezvoltând în principal parcele rurale, să exprime corect temele istorice la care se îndreaptă periodic Mai mult, este de remarcat faptul că, indiferent de stadiul istoriei statului sovietic, Tkaciovii au acoperit-o - fie că a fost perioada războiului civil („Mezhdu bomy”, - ), primii pași ai electrificării („Lumina” , - ) sau vremea colectivizării („În Kolhoz, - ), ei aleg întotdeauna un complot care pare să fie lipsit de strălucire exterioară Dar oricât de obișnuit și de zi cu zi este evenimentul , pictorii sunt capabili să-l umple de tensiune interioară Cu alte cuvinte, chiar și aici, în genul istoric, artiștii se străduiesc să vadă dincolo de cotidianitatea faptului că este satul modern cel care le trezește cel mai mare interes Lumea lor este predominant lumea vieții liniștite de zi cu zi, acoperită de căldură și poezie Observând viața, se străduiesc să generalizări și, chiar dacă aceste generalizări nu sunt întotdeauna profunde, sunt invariabil exacte și impregnate de dragoste adevărată pentru o persoană Lumea imaginilor lui Tkaciov crește dintr-un mod puternic de viață țărănesc, care în esența sa determină caracterul personajelor Poezia obișnuitului este transmisă de tkaciovi prin mediul subiect al personajelor, prin viața de zi cu zi a situației Putem spune că drumul artiștilor către esența fenomenului trece prin detalii specifice Și aceste detalii tangibile, observate cu atenție A Tkaciov, S Tkaciov Ușoară Ulei - apariție neobișnuită Și acest lucru se realizează în fiecare dintre lucrări îmbinând autenticitatea concretă a situației cu psihologismul interior profund al imaginilor Astfel, în tabloul „Către ferma colectivă”, imaginea unei tinere țărănci, pictată de artiști cu o subtilitate și o simpatie surprinzătoare , este parcă opusă mediului Nu este o coincidență că culoarea stacojie a rochiei ei iese puternic în evidență în gama generală de culori maro-roșcată a pânzei și, găsind un răspuns în husa roșie a mesei, steagul roșu peste acoperișul de paie al cabanei, această culoare devine dominanta decorativă a întregii opere, obligând privitorul să simtă intensitatea durerii luptei interne a noii vieți cu vechiul mod de viață în retragere Și totuși, oricât de organice ar fi temele istorice din opera soților Tkaciov , ele pun nervul viu al operei lor, dau credibilitate fiecărei scene și situații descrise, uneori contradictorii, dar întotdeauna adevărate O trăsătură distinctivă a lucrării lui Tkachev este capacitatea de a vedea și de a transmite cu acuratețe atributele caracteristice, de a crea un mediu de încredere, material tangibil Observația lor fină se manifestă în felul în care este înfățișată curtea țărănească săracă („La ferma colectivă”), cât de suculenți, cu gust sunt modelați buștenii proaspăt rindeliți ai casei de busteni („Tatăl”), cât de timid se revarsă lumina în întuneric încăperile școlii rurale („Între bătălii”), iar iarba umedă („Mamele”) este palpabilă fizic Sunt întotdeauna puține detalii, dar sună cu atât mai convingător atunci când descriem viața rurală Poezia liniștită a unei zile de iarnă, frumusețea nepretențioasă a naturii rusești, înțelegerea profundă a transmiterii armoniei vieții unui rural umplu una dintre pânzele lirice ale lui Tkaciov - Ziua de sâmbătă ( ) Și, s-ar părea, nu există nimic în intriga sau în construcția ei compozițională care ar putea opri atenția privitorului O scenă comună vieții rurale: un tată și fiul său, întorcându-se de la o baie, se plimbă de-a lungul unei străzi de sat între șoproane, garduri, curți Nu este nevoie să vorbim nici măcar despre caracteristicile psihologice ale personajelor de aici , deoarece acestea sunt reprezentate cu spatele la privitor, mergând adânc în pânză Dar tocmai în această nepretenție a intrigii, în construcția compozițională necomplicată a imaginii, în simplitatea și nepretenția chiar a episodului de viață de saturație a culorilor Cu toate acestea, din a doua jumătate a anilor , intensitatea sistemului de culori a rămas ferm înrădăcinată în lucrările lor Pasiunea pentru lucrul cu culori deschise, strălucitoare, pentru puritatea sunetului fiecărei vopsele individuale, o pasiune specială pentru dezvoltarea diferitelor nuanțe de roșu sunt vizibile clar în picturile „Recoltarea cartofilor” ( ) și „Lumina” ( ) ), în care continuă să se audă poezie liniștită, transmițând privitorului dragostea durabilă a pictorilor pentru lumea din jur, pentru viața de zi cu zi zadarnică, pentru oamenii cărora le dau talentul Și în acest sens, munca fraților Alexei și Serghei Tkachev este veridică și armonioasă poezia adevărată este ascunsă, captivând privitorul cu starea sa sinceră, creată de o schemă de culori albicioasă trecută de o zi mohorâtă de iarnă, contururile moi ale unei păduri din apropiere, grămada de lemne în prim plan , stratul de zăpadă cald al pământului În același sens liric, Tkaciovii au rezolvat picturile „Toamna E vremea nunților ”( - ) și “E vremea fânului” ( ) În unele dintre lucrările recent finalizate de Tkachevs, din păcate, au început să apară un reportaj superficial și uneori o selecție necritică a faptelor de viață Această împrejurare ne convinge încă o dată că dezvoltarea creativă are nevoie permanent de reînnoire, ar trebui să încurajeze căutarea de noi soluții figurative și plastice Pictura lui Tkaciov se schimbă, fiind actualizată , asimilând descoperirile contemporanilor săi S-ar părea, neașteptat pentru ei, tradiționaliști stricți, să apeleze la crescut A Tkaciov, S Tkaciov E vremea fânului Mas lo Tradiții vii ale unui mare maestru La de ani de la E F Belashova Y Osmolovsky a fost dezvelit la Moscova un monument al Nadezhda Konstantinovna Krupskaya , creat de sculptorii E Belashova, A Belashov și arhitectul V Voskresensky Noul monument a intrat organic în ansamblul orașului, continuând astfel viața creativă a unui sculptor sovietic proeminent, Artista Poporului din URSS Ekaterina Fedorovna Belashova Timpul indeparteaza inexorabil de la noi aspectul material al artistului decedat Dar, în același timp, pare să-și redefinească valoarea, esența umană și creativă Astăzi, după câțiva ani, când Ekaterina Fedorovna Belashova s- a stins din viață, imaginea ei de maestru energic, intenționat, a cărui viață umană, socială și creativă sunt inseparabile și împletite, este clar palpabilă, tangibilă în lucrările pe care le-a creat Aici putem aminti replicile profetice ale lui Pușkin care vorbesc despre nemurirea creațiilor unui adevărat creator: „ sufletul din lira prețuită va supraviețui cenușii mele și va fugi de corupție ” Moștenirea creativă a artistului rămâne la oameni, vieți printre ei, fiind cea mai bună sursă, povestind despre viața maestrului, grijile și experiențele sale emoționale, despre înțelegerea sa despre frumos și adevăr în artă S T Konenkov a scris despre opera lui Belashova: „ Lucrările ei sunt încălzite de dragoste pentru o persoană, în ele ea vorbește despre minunați eroi sovietici, puritatea lor spirituală, dragoste pentru o persoană, pentru Patria Mamă Imaginile pe care le-a creat se nasc din întregul mod al vieții noastre: curajul poporului rus, frumusețea naturii noastre natale, minunata artă populară Fiecare lucrare a sculptorului încântă cu pătrunderea iubitoare în imaginea creată, captivează cu lărgimea gândirii, frumusețea plasticității Această înaltă apreciere a muncii ei de către patriarhul sculpturii sovietice Belashova este foarte, foarte prețuită și acceptată ca un progres artistic pentru viitor În fața mea sunt notele autobiografice ale lui E F Belashova, scrise cu scrisul ei mare, clar, voinic, în , la cererea criticului de artă O M Beskin, care în acel moment lucra la o monografie despre opera ei Au fost scrise dintr-o suflare, sub formă de memorii la „la revedere” vechiului atelier, pe care Ekaterina Fedorovna l-a părăsit Valoarea acestor note este în imediata lor, deschiderea spirituală, în viziunea artistică asupra lumii Ea își amintește despre copilăria ei, studiind la institut, despre profesorii ei V V Lishev, R R Bakh, V L Simonov, A T Matveev, își exprimă părerile despre opera lui A S Golubkina, Rodin, impresioniști Și în spatele tuturor acestor lucruri se simte o persoană impetuoasă, entuziastă, se surprinde acea esență principală care determină personalitatea creatoare a artistului, interesele și aspirațiile sale Notele sunt sacadate, undeva inconsecvente, dar pentru Belashova a fost cel mai important să-și exprime atitudinea față de fenomen, subiectul care a entuziasmat-o Următoarele fragmente din notele autobiografice ale lui E F Belashova vor oferi cititorului o idee despre formarea ei ca sculptor „Am început să sculpt devreme - ne jucam și făceam jucării din lut, de care aveam o mulțime Și apoi, când a trebuit să lucrez, am devenit mai mare, sculptată în secret în pod Mama nu a putut intra acolo Ea va țipa și se va opri acolo, dar eu mă voi agăța și voi coborî Bineînțeles, după mine m-au mustrat , a trebuit să muncesc - vară, suferință, fără timp de distracție Am fost pregătit la școală pentru fizică și matematică, dar când am ajuns la Leningrad, m-am dus să caut o școală de artă și am intrat la școala tehnică de artă și industrială Primul meu profesor a fost Lishev Era o persoană cu părul gri, foarte simplă și afectuoasă Explicat clar M-a ținut pe construcție și nu m-a lăsat niciodată să prind și să lins lucrarea ” „La Academie, am studiat mai întâi cu R R Bach, care nu a spus niciodată nimic despre cum să lucrezi, el a arătat întotdeauna: uite ce frumos este - doar fă-o Când am copiat mâna anatomică (a fost așezată orizontal), el venea mereu și făcea o mișcare ca un val cu mâna - uite ce frumoasă este Relieful a fost condus de Simonov Vasily Lvovich Ne-a învățat aproape matematic să scurtăm forma A fost foarte greu pentru noi toți să simțim și să raționăm în același timp , dar toți am fost învățați să ne gândim la ceea ce facem După aceea am studiat cu A T Matveev Pe atunci, atelierele personale tocmai se terminaseră, când studiau închise , adică izolate de restul Iar spiritul de opoziție de grup era puternic, iar matveeviții erau un popor deosebit care nu recunoștea pe nimeni, nu lăsau pe nimeni să intre Dar studiam deja în sala mare a facultății de sculptură Jumătate din curs a fost predat de Lishev, jumătate de Matveev, toate împreună destul de deschis Matveev a pus în scenă producții uimitoare Ori de câte ori punea modelul pe mașină și îl făcea să se miște, natura devenea deosebit de expresivă Acest lucru l-a atras puternic pe Matveev Matveev vorbea puțin, dar noi am știut mereu ce îi place Mă corecta rar , mă forța să fiu independent Mai târziu, când am lucrat la Moscova, în , la Studioul de pregătire avansată Andreev, ca asistent al lui Matveev, el a scris: „Tinerii ar trebui lăsați să aibă grijă de studio și să le spun de la mine că eu consider existența studio pe principii liberale util și numai eu particip la asta, pentru că toată viața încerc să slujesc artei vie sau prin arta vie” ( iulie ) Belashova a purtat acest motto Matveev „să slujească artei vie” de-a lungul vieții, iar lecțiile maestrului remarcabil au rămas pentru totdeauna în mintea ei creatoare „Matveev ne-a insuflat o înțelegere a plasticității și o strictă atitudine față de natură El a scris în Y pentru studioul lui Andreev: „Studiul naturii ar trebui să se bazeze pe cerința unei transmiteri precise și stricte a naturii - structura anatomică și proporția Acest lucru nu afectează în niciun fel inițiativa creativă a artistului, interpretarea creativă liberă a naturii este rezultatul unei cunoașteri serioase a legilor naturii, și nu al arbitrarului și al ignoranței acestor legi Orice atitudine preconcepută față de natură și studiul naturii împiedică creșterea organică a abilităților artistice și duce la rezultate triste și false Matveev a condus și compoziția Despre compoziție, el scrie în același loc că „trebuie să înveți să distingem cu strictețe o ordine compozițională de o grămadă sălbatică și arbitrară , deși este acoperită de teme semnificative Lecțiile de compoziție se bazează și pe cerințele naturii organice a acestui proces E Belashova, M Belashov, Monumentul pilotului Hholzunov din Volgograd Bronz În același timp ( - ), Matveev a scris într-una dintre scrisorile sale: „O atitudine respectuoasă este recomandată naturii Trebuie să o studiezi până la capăt și cu seriozitate, fără niciun fel de trucuri moderniste și aroganță ” Matveev ne-a insuflat un interes profund pentru acuratețea observării naturii și pentru înțelegerea frumuseții conținute în natură, frumusețe care exclude orice falsă vedenie Entuziasm pentru viață, o atitudine reverențioasă față de natură (dar deloc sclavă), grijuliu față de designul obiectului, multiplicat de imaginația artistului - toate acestea au devenit parte integrantă a aspirațiilor creative ale E F Belashova, formate în ea de ea profesori A T Matveev a avut cea mai mare influență asupra imaginii creatoare a tânărului sculptor, de care Ekaterina Fedorovna a fost legată de prietenie sinceră În scrisorile supraviețuitoare ale lui Matveev către Belashova, se poate simți atenția sa constantă pentru viața și munca în artă a elevului său , apoi a asistentului la atelierul de sculptură numit după N A Andreev Probabil că este greșit să spunem că Belashova a adoptat toate poruncile profesorului ei Este bine cunoscut faptul că atunci când are loc o astfel de „asimilare” necritică, atunci elevii se transformă în dogmatiști punctuali, și nu creatori care dezvoltă tradițiile unui mare maestru Belashova , bazată pe sarcinile sale creative, atitudinea, bazându-se pe principiile de bază Matveev, a venit în primul rând din percepția vieții în dezvoltarea ei și din noile forme de exprimare Nu va fi o exagerare să afirmăm că munca creativă a AS Golubkina a avut o mare influență asupra formării limbajului plastic al lui Belashova „La Moscova, am recunoscut-o pe Golubkina, opera ei”, scrie Ekaterina Fedorovna „Când am ajuns (Belashova a ajuns la Moscova în — Yu O ), ea murise deja La Leningrad, am auzit de ea, dar am aflat, am examinat, am impregnat-o, ca cel mai mare plastic, doar la Moscova Golubkina, spre deosebire de Rodin, este mai populară Dacă pentru Rodin omul este un mijloc de dezvăluire a gândurilor, atunci pentru Golubkina însăși ideea creativității ei este omul Golubkina a adus un omagiu modernității în unele dintre lucrările sale, acest lucru nu este surprinzător - fiecare persoană își aduce un omagiu timpului său, dar faptul că a găsit puterea în ea însăși pentru a ieși din el, pentru a înțelege frumusețea aspră a adevărului în artă, dezvăluind cu atâta forță esența omului, — aceasta o pune printre marii oameni ai timpului nostru ” Golubkina, Matveev sunt profesori grozavi și buni, dar, în ciuda influenței lor, deja în anii Belashova și-a dezvoltat propriul stil de modelare, moale și larg, dorința de plinătate interioară și relaxare a imaginii, colorată de sentimentul liric al autorului În - Belashova participă la primul concurs internațional pentru monumentul lui Taras Shevchenko, desfășurat la Kiev Proiectul ei a fost marcat de originalitatea și îndrăzneala soluției compoziționale În aceiași ani, ea a participat (împreună cu M Belashov și N Savvateev) la un concurs pentru monumentul lui V I Chapaev Toate acestea sugerează că tânărul sculptor este implicat activ în viața artistică a țării și, prin opera sa, caută să răspundă sarcinilor care au fost propuse în celebrul plan leninist de propagandă monumentală Dacă în lucrările timpurii („Portretul unui om”, ) se resimte o oarecare asceză Matveev, atunci în lucrările anilor de război vedem o construcție încrezătoare, liberă a formei, deschiderii și clarității caracterului uman („Portretul maiorului Dobrolyubov”, ) Prin toată munca lui Belashova trece imaginea unei rusoaice Această temă principală, câștigată de sculptor prin suferință, și-a primit prima încarnare semnificativă în compo- Zltion „Necucerit” ( ), care a devenit o operă clasică pentru arta sovietică Se simte o experiență incitantă a timpului, a tragediei și a forței rebele a oamenilor Textura sculpturii figurii este pitorească și energică, construită pe contrastul unui chip bine dezvoltat și al libertății, impresionism în interpretarea hainelor, care transmite complexitatea stării de spirit a eroinei Și într-o față strict nobilă și într-un gest încrezător al mâinii și în mișcarea pliurilor , sculptorul dezvăluie acele trăsături tipice ale unei femei ruse - forță, tandrețe, spiritualitate, care a oferit încântare creativă multor poeți și artiști În anii postbelici, Belashova a lucrat la proiectul monumentului „În memoria victimelor fascismului” ( - ) Compoziția „Mâhnirea”, care a făcut parte din monumentul conceput de sculptor, a devenit o expresie a unei mari tristeți, a unei dureri de neconsolat, în același timp plină de grandoare și solemnitate Poate a fost una dintre primele idei ale artistului, care ulterior și-a primit dezvoltarea în lucrările altor sculptori în imaginea patriei Această lucrare a reflectat și durerea personală a lui E F Belashova, care și-a pierdut soțul, sculptorul M Belashov, în primele luni de război Mulți artiști moscoviți s-au alăturat miliției în , iar printre aceștia s-a numărat și Mihail Belashov, care a scris o scrisoare laconică, plină de credință fermă în viitor, înainte de a pleca pe front „Draga mea Katya, la revedere Astăzi plec pe front pentru mobilizarea partidului Fii fericit și mândru de mine O sărut pe Sasha (sculptorul A Belashov - Yu O ) El va fi mai bun decât mine și înseamnă și mai scump pentru tine Vom zdrobi inamicul și viața se va deschide pentru noi cu o fericire fără precedent Iar acest sentiment de fericire, câștigat de oameni, se află în lucrarea lui Belashova „Dreaming” ( ) Centrul cravatei compoziționale - fața și mâinile concentrează atenția privitorului asupra stării de spirit a femeii , pliurile ondulate care cad ușor ale eșarfei și rochiei subliniază baza poetică a imaginii Lucrările sculptorului Collective Farm Girl ( ), Youth ( ), Lida ( ) poartă un început liric, ca un cântec, afirmând bucuria și frumusețea unei vieți liniștite Acest sentiment de pace, seninătate, percepție ridicată a ființei este transmis în mod deosebit de către artist în imagini pentru copii („Fata mincinoasă”, ; „Fata purtând o coroană”, ; „Olya”, ) Sculpturile lui Belashova sunt întotdeauna caracterizate de un sentiment de decorativitate , care se manifestă în punerea în scenă a figurii, în pliurile țesăturilor și în alegerea materialului Ea uneori s-a ținut la teracotă cu adaos de sticlă colorată (Shurka , ), la ceramică cu introducerea smalțului albastru (Women's Head, ), etc Belashova este un maestru al sculpturii compoziționale Ea a determinat întotdeauna pentru ea însăși viața unei lucrări în spațiu, în interacțiunea lor - volum și mediu, fie că este vorba de o sală de expoziție sau de o zonă deschisă Artistă de șevalet prin talentul ei natural, ea a căutat soluții monumentale prin expresivitatea compoziției, și nu în exagerarea dimensiunilor și proporțiilor Sculptura ei „Dragul meu” ( ) poate exista atât în sala de expoziție, cât și în aer liber, este aranjată holistic, iar toate elementele sale lucrează pentru a dezvălui începutul figurativ șevalet și monumental în sculptură: , următoarea pauză între sculptura realistă și arhitectură De aici și dorința sculpturii de a se separa ca întreg, ca organism, de a deveni, parcă, la egalitate cu arhitectura De aici caracterul său cognitiv încăpățânat, ascuțit realist, expresie severă, emoționalitate etc Dacă în sculptura monumentală principiul creator se manifestă prin crearea unei imagini colective, care s-ar numi mai exact o idee plastică, atunci în sculptura realistă această voință creativă are ca scop crearea unei imagini care ridică imaginea la nivelul cel mai înalt adevărul” Prin imagine până la cel mai înalt adevăr - pentru asta se străduiește adevăratul artist El este devotat naturii, dar nu sclavul ei, vine din viață, dar nu o copiază, fantezia lui izbucnește și mai mult din contactul cu realitatea E Belashova Pușkin Bronz de toate scarile si scopurile - de la o bijuterie la un monument - a fost rezolvata intr-un singur caracter estetic, intr-un singur stil Așa cum îl definim acum, a fost un stil monumental, grandios Cunoaștem și alte epoci, mai puțin intenționate, când acest stil a fost înlocuit cu un stil decorativ: în locul egalității sculpturii și arhitecturii în ansamblul general, vedem subordonarea sculpturii față de arhitectură, transformarea sculpturii într-un moment ornamental, secundar Apariția stilului de șevalet, sau mai bine zis, a izolării, datează probabil din a doua jumătate a secolului al XIX-lea Însă tendințele spre acest stil trăiesc de mult timp și trebuie considerate ca o reacție a decorativismului, adică poziția subordonată, oficială a sculpturii, dorința de emancipare , de a defini și extinde semnificația și necesitatea socială de sculptură În aceeași dorință este motivul creșterii realismului , ea domină procesul creativ și nu se află în postura de „rudă săracă” Nu o imitație oarbă a vieții, nu un joc al acesteia, nu un carnaval - sensul artei, ci cel mai înalt adevăr - acesta este testamentul lui Matveev, Golubkina și Belashova „Arta combină întotdeauna viața reală și fantezia, creând cel mai înalt adevăr - o imagine artistică”, a scris Belashova „Fără această combinație de fapt și propunere, artistul nu poate recrea viața naturii, mișcarea sufletului uman și evenimentele din istorie” Ekaterina Fedorovna, în multe dintre discursurile, articolele și conversațiile sale, a spus că arta prezentului ar trebui să meargă în viitor ca mesager și martor al timpului nostru Pătrunderea în viitor - această problemă a îngrijorat-o constant, ea credea că viitorul artei noastre depinde de soluția ei Aducând un omagiu previziunii creative, ea a scris: „ ce ar putea fi mai bun decât fantezia și imaginația trăite, care fac posibil să cădem în trecut și să zbori în viitor și să iubești astăzi” Imaginea lui Pușkin i-a oferit sculptorului o oportunitate uimitoare de a „cădea în trecut, de a zbura în viitor și de a iubi astăzi” Pușkiniana ei este o reflecție despre datoria artistului față de timp și de oameni, despre măreția unui geniu venit pe lume să-și spună noul cuvânt Timp de mai bine de douăzeci de ani, Belashova s-a dedicat creării imaginii lui Pușkin, făcând referire la diferite perioade ale vieții sale în lucrări de șevalet și monumentale De la Pușkin, tinerețea până la Pușkin din ultimele zile - aceasta este gama sa creativă în dezvăluirea imaginii unui poet de geniu, aparținând tuturor timpurilor și mereu viitorului În monumentul lui A S Pușkin din satul Mihailovski ( ), sculptorul realizează în primul rând acea unitate directă a omului și a naturii, care dezvăluie poetic esența muzei lui Pușkin asociată cu acest pământ Monumentul în sine este mic, dar compoziția deschisă, concentrarea interioară a poetului, contactul lui cu spațiul înconjurător monumentalizează imaginea lui Pușkin În portretele lui Pușkin, Belashova caută o expresie a caracterului său, lumea de gânduri și sentimente a poetului, subordonând forma identificării diferitelor mișcări subtile ale sufletului său Pușkinul ei este atât un geniu, cât și o persoană gânditoare, care trăiește profund Aleasă și umanitate - acesta este motivul principal care străbate toate lucrările maestrului lui Pușkin Dintre lucrările monumentale ale sculptorului, se remarcă monumentul lui K A Trenev, deschis în la Simferopol și care îl înfățișează pe scriitor în momentul reflecției creatoare Belashova a fost mereu îngrijorat de problema descoperirii celor mai caracteristici și strălucitoare într-o persoană, ceea ce determină esența vieții și a operei sale Ekaterina Fedorovna a fost atrasă de oameni plini de energie și acțiune spirituală, fapte semnificative, capabile să determine fenomene, să le schimbe și nu doar să se supună destinului lor Deci, o serie de lucrări ale ei, care a primit Premiul de Stat al URSS în , s-a numit „Despre un om care schimbă lumea” Omul care schimbă lumea este Pușkin, revoluționarul rus N K Krupskaya, remarcabilul regizor A D Popov, eroina Komsomol Zoya Kosmodemyanskaya „Arta este întotdeauna îndreptată către inima unei persoane, făcându-i mintea mai limpede”, scria Belashova, „prin inimă, cele mai profunde, cele mai subtile aspecte ale vieții umane, natura sunt dezvăluite minții ” Cu lucrările sale de sunet liric și epic, ea căuta o cale către inima privitorului , dezvăluind în ele puterea experienței poetice a sufletului național („Partizan”, ; „Capul de femeie într-un batic”, ; „Acest lucru nu poate fi uitat”, ; „Zorii”, ; „Chopin”, ) Poate părea oarecum ciudat că Belashova, mâncarea și inexistența, dar fața, silueta lui sunt pline de viață, pur și simplu sa uitat de sine într-un vis lung Triumful și nemurirea minții și talentului uman este laitmotivul care determină conținutul monumentului Belashova în această lucrare a pornit de la tradițiile sculpturii memoriale rusești și prin ele a abordat soluția unui nou monument-simbol Acest lucru este nou - în deschiderea și lejeritatea compoziției, absența doliu tradițional și neconsolare, în afirmația că cei vii continuă munca celor plecați Toată viața ei, Ekaterina Fedorovna a visat să facă un parc în care o grădină special concepută și o sculptură în parc să intre în mod natural în natura înconjurătoare Într-adevăr, multe dintre sculpturile ei sunt, parcă, create pentru viața în aer, de exemplu, „Dreaming”, „Lying Girl”, „Dawn ”, etc Și cel mai important, ea profund, fără entuziasm E Belashova Gips Pușkin care a iubit și a afirmat viața cu toată creativitatea ei, s-a îndreptat către realizarea unor monumente memoriale, care mai exact și mai trist sunt numite pietre funerare Dar acest apel era justificat În monument, ea, parcă, a continuat viața celui decedat, într-o interpretare figurativă, simbolică, ea a dezvăluit idealurile sale, a afirmat nemurirea lor Vedem acest concept al sculptorului în monumentul mormânt al lui Serghei Vasilievici Gerasimov Geniul adormit plutește în aer, părea că iubește natura în toate manifestările ei, dar mai ales zorii, când, potrivit ei, nu-i vine nimic în minte, în afară de fericirea dimineții În efortul de a-și îndeplini dorința, în Belashova a devenit artistul șef al unui nou parc din Ulyanovsk, dar puterea și sănătatea ei nu i-au permis să-și îndeplinească planul Timp de mulți ani, Ekaterina Fedorovna a lucrat la imaginea lui N K Krupskaya, iar ultima ei creație a fost figura pa Krupskaya pentru un monument la Moscova Această lucrare a întruchipat acele principii ale lui Belashova, pe care ea le-a purtat de-a lungul vieții „Nu există bătrânețe spirituală”, a spus ea, „o persoană poartă de-a lungul vieții idealurile tinereții sale, pentru mine o persoană este întotdeauna tânără” І Această idee a sculptorului este întruchipată în noul monument Krupskaya merge în întâmpinarea furtunilor vieții, tânără, plină de energie de luptă Este ca și cum ar întruchipa cele mai bune trăsături ale femeilor revoluționare ruse care s-au dedicat marii cauze a reorganizării lumii Două stele încadrează figura, pe care sunt citite declarațiile lui Krupskaya, o figură remarcabilă de partid și profesor Spațiul care înconjoară monumentul este organizat clar și atent, care nu este înălțat pe un piedestal, ci așezat pe un podium jos, care conferă mișcare figurii și o aduce mai aproape de privitor Arhitectul V Voskresensky a găsit un aspect interesant al vieții, viitorul ei”, a scris Belashova, „indiferent cine și ce monument este ridicat pentru a comemora trecutul, acesta ar trebui să fie îndreptat în continuare spre viitor” ** În activitățile sale creative și sociale, Ekaterina Fedorovna a fost „țintită spre viitor” Opa căuta noi forme de legătură între artist și viață, un nou erou, ea s-a ocupat de dezvoltarea artelor plastice sovietice multinaționale Fiind președintele consiliului de administrație al Uniunii Artiștilor din URSS, ea a acordat atenție nu numai marilor probleme creative, ci și-a străduit să ajungă la fiecare artist, să se adâncească în grijile și ideile sale Capacitatea ei de a determina cu exactitate scopul și semnificația fiecărei întrebări a fost uimitoare Ea nu a decis niciodată totul deodată, ci a dezvăluit principalul, esențial, care a contribuit la rezolvarea rapidă a tuturor celorlalte În ea au trăit eficiența și înțelepciunea oamenilor, care și-au găsit manifestarea în viața și opera ei Ziua ei de muncă a fost bine planificată Combinând munca publică și cea creativă, ea nu a pierdut niciun minut cu vorbe inactiv și distracție necreativă „Fiecare zi este o binecuvântare”, a spus ea, „și trebuie cheltuită cu beneficii” Belashova nu și-a dat nicio îngăduință în domeniul creativității, nu s-a referit la un volum mare de muncă și a prezentat câte o nouă lucrare pentru fiecare expoziție Așadar, la expoziția „ de ani de putere sovietică” a expus lucrări: „Zorie” ( ), „Dimineața” ( ), la expoziția „Artă monumentală sovietică” - înalt relief „N K Krupskaya ”( ), la expoziția dedicată aniversării a de ani de la nașterea lui V I Lenin, figura lui N K Krupskaya ( ), care a devenit baza monumentului diverse fantezii colorate cu creioane de ceară Timp de douăzeci și cinci de ani, Belashova a predat la Școala Superioară din Moscova într- o serie de țări străine , reprezentând artele noastre frumoase cu demnitate „Ekaterina Fedorovna este mândria artei sovietice În ceea ce privește talentul și puritatea spirituală, ea poate fi comparată cu marele ei predecesor și profesoară Anna Semyonovna Golubkina Ea, ca și Golubkina, este pură în aspirațiile ei pentru conținut profund și forma artistică a realismului cu adevărat revoluționar” (S T Konenkov) І Cariera de patruzeci de ani a marelui sculptor în arta sovietică a fost marcată de o dorință necruțătoare de a continua și dezvolta tradițiile marilor săi predecesori În arta lui E F Belashova, o bază realistă a fost combinată cu o aspirație romantică pentru viitor, un principiu de viață - cu fantezie artistică, un plan bine gândit - cu o întruchipare plastică clară Sk E Belashova, A Belashov, arhitect V Vos Kresensky Monumentul lui N K Krupskaya din Moscova Bronz Granit şcoală de gândire (fostă Stroganov), fiind profesor la clasa de sculptură La studenții ei, ea a căutat în primul rând să-și dezvolte capacitatea de gândire imaginativă , să-i îndrepte către un studiu atent al fundamentelor abilității profesionale Mulți dintre ei lucrează acum cu succes în domeniul sculpturii monumentale, decorative și de șevalet Lucrările Ekaterinei Fyodorovna Belashova se află în diverse muzee de artă din țara noastră, fiind o școală de pricepere realistă pentru mulți artiști care reprezintă astăzi arta multinațională sovietică Lucrările ei au fost expuse în mod repetat la expoziții internaționale și se află în colecții NOTE Konenkov S T Prefață la catalogul lucrărilor lui E F Belashova M , „Artist sovietic”, Arhiva E F Belashova Acolo Acolo Acolo Acolo Acolo Acolo Acolo Înregistrarea unei conversații cu E F Belashova din Arhiva E F Belashova Konenkov S T Prefață la catalogul expoziției de lucrări de E F Belashova Amintirea anilor eroici Despre opera lui V Safronov A Kochetov Artistul din Volzhan Viktor Alekseevich Safronov și-a început cariera creativă ca pictor de gen Prima sa pictură , Makaryevsky Girls ( ), a fost creată pe baza materialelor din călătoria sa în cartierul Makaryevsky , nu departe de Gorki, unde artistul locuia la acea vreme Și deși această primă operă majoră a tânărului pictor nu a fost lipsită de deficiențe profesionale, ea a cucerit prin sinceritatea și spontaneitatea ei Artistul a dedicat, de asemenea, următorul tablou, „ Conversația”, tinerilor , continuând să dezvolte această temă în genul său și interpretarea de zi cu zi Cu toate acestea, calea unui scriitor de gen, conturată în aceste prime lucrări , nu l-a satisfăcut pe Safronov Natura creativă și temperamentul l-au atras pe artist către intrigi dramatice, către teme profunde și semnificative În căutarea propriei sale drumuri în artă, Safronov a apelat la temele Marelui Război Patriotic Primul pas în această direcție a fost pictura sa „Tango al morții”, unde artistul, prin puterea imaginației și a priceperii sale profesionale, a reînviat scena tragică în vis din lagărele fasciste ale morții din Belarus, când, la pofta unui comandant sadic, muzicieni dintre prizonieri au fost nevoiți să cânte tango în momentul următoarei execuții Conținutul ideologic al imaginii, structura sa figurativă sunt pline de un înalt patos tragic ; compoziția pânzei, pictura în sine, caracteristicile psihologice ale personajelor sunt impregnate de o mare dinamică interioară, o izbucnire emoțională pasională Cu toate acestea, străduindu-se să obțină cea mai mare expresivitate , artistul nu a evitat o anumită deliberare și uneori expresivitate exterioară - atât în interpretarea acestei scene, cât și în chiar modul de scriere picturală Apelul la tema militară a stârnit în artist amintiri îndepărtate din copilărie Amintirea soldaților care s-au întors învingători pe străzile copilăriei sale, parcă s-ar fi contopit în mintea lui cu tabloul construcției care este cunoscut zilelor noastre , tabloul muncii creatoare , într-o imagine holistică a eroului-apărător și a erou-constructor Așa a apărut și s-a dezvoltat ideea noii sale picturi „Surveyor” Laconic în compoziție, scris în Liber și liber, în aceeași cheie tonală, tabloul atrage nu numai prin semnificația conținutului ideologic și tematic, ci și prin persuasivitatea artistică, claritatea soluției plastice Și, privind în chipul și figura unui soldat care a suferit în război, vedem cum în această imagine concretă vie a unui luptător și muncitor artistul a întruchipat trăsăturile inflexibilității și voinței, curajului și adevăratului eroism În aceasta, s-ar putea spune, lucrarea de reper a lui V Safronov, au fost determinate principalele trăsături ale limbajului său artistic - scară largă și simplitatea soluțiilor compoziționale, laconism și claritate în dezvoltarea intrigii, intensitatea dramatică a personajelor umane În această lucrare artistul s-a regăsit cu adevărat, și -a definit „vectorul” creativ, stilul său artistic Printre cele mai semnificative lucrări B Safronov la începutul anilor , două pânze ar trebui să fie numite - „Scrisoarea soldatului” și „Jurământul”, create în Pictura „Scrisoarea soldatului” este dedicată eroicelor femei sovietice care au îndurat cu onoare încercările grele ale războiului Safronov a descris o scenă tipică primilor ani de război - femeile la construirea fortificațiilor Un scurt moment de răgaz Coborând obosită umerii, dar fără a da drumul târnăcopului ei greu, tânăra ascultă cuvintele scrisorii soldatului, pe care o citește prietena ei mai mare Fiul ei, încă copilăresc de neglijent, agățat de fusta mamei sale, încearcă să fluieră într-un fluier improvizat - o cartușă de pușcă, o jucărie obișnuită pentru copii pentru acei ani Silueta unei tinere, postura ei grea sugerează că așteaptă un copil Privind imaginea, privitorul înțelege imediat această situație profund dramatică Figura unei domnișoare este iluminată de o lumină strălucitoare alb- albăstruie , care pentru o clipă, așa cum spunea, a „smuls” din întunericul din jur , ceea ce sporește sentimentul de dramatism al scenei descrise Artistul își aduce eroina în prim-plan: ea nu este doar personajul principal, ci și principalul exponent al conținutului ideologic și figurativ al tabloului Privind la chipul ei tânăr, înclinat în gânduri dureroase, la mâinile ei subțiri, dar deja întărite în munca grea masculină, la întreaga ei silueta, parcă îi citim biografia Aceasta este viața eroică a unei femei -muncitoare, care lucrează dezinteresat pentru victorie și, probabil, se gândește la soțul ei care luptă pe front, o femeie-mamă, creând și protejând o nouă viață, viitorul țării sale Conturul clar al figurii, stabilitatea fermă a posturii introduc în aspectul ei trăsăturile semnificației interioare , forța și inflexibilitatea caracterului Realismul sever cu care artistul și-a transmis ideea, sublimul și convingător în veridicitatea sa reală a imaginii, fac, fără îndoială, din această operă un fenomen notabil în arta sovietică din ultimii ani În tabloul „Jurământul” vedem trei soldați sovietici înclinați sub un roșu banner cu cuvintele jurământului de credință față de Patria Mamă Cu mare forță și expresivitate , Safronov transmite starea de tensiune dramatică internă a soldaților dinaintea bătăliei decisive, când în minte rămâne doar cel mai sacru - Patria, un simț al datoriei față de ea și o ură incomensurabilă față de inamic „Jurământul ” este un fel de poem epic, plin de putere și semnificație monumentală Artistul acordă o atenție deosebită dezvăluirii trăsăturilor individuale în imaginea fiecărui soldat - reprezentanți ai trei generații În prim-planul imaginii este un soldat îngenuncheat - un veteran al războiului; în aceste momente decisive, parcă în mintea lui se uită înapoi la întreaga sa viață grea și grea, care a trecut în lupta neobosită pentru fericirea iubitei sale Mame Citim o mare tensiune interioară în fața purtătorului de stindard, în degetele lui strânse dureros ale mâinii care țin axul și, dimpotrivă, o concentrare calmă se simte în figura unui luptător într-o salopetă albă de camuflaj Safronov oferă personajelor sale un prim plan , aducându-le cât mai aproape de privitor Siluetele lor puternice înclinate par să fie strânse cu dificultate în cadrul imaginii (Dacă soldații se ridică la toată înălțimea lor, ei vor depăși cu mult limitele pânzei — să ne amintim o tehnică similară folosită de Surikov în Menshikov în Berezov ) O astfel de soluție compozițională conferă imaginilor o forță interioară deosebită și putere, parcă reținută deocamdată Albastrul umbrelor pe zăpadă, tonurile calde auriu-maroniu ale hainei bronzate, strălucirea rece a armelor, fulgerul roșu alarmant al bannerului - toată această schemă complexă de culori sporește impresia de tensiune dramatică și anxietate Cu o mână fermă, încrezătoare, artistul construiește o compoziție, modelează forma Tabloul este frumos în pictură, unele dintre fragmentele sale sunt deosebit de expresive, de exemplu, capul și umerii unui soldat în genunchi Cu toate acestea, la o examinare mai atentă, se poate observa în imagine o anumită neuniformitate a scrisului pictural Artistul a căutat nu numai să transmită calitățile subiect-picturale ale celor reprezentați, oricât de bogate și expresive ar fi acestea în sine, ci și să confere culorilor o anumită independență a sunetului emoțional De aici și tendința autorului spre culoare strălucitoare, aproape deschisă Cu toate acestea, imaginea în părțile sale individuale își pierde într-o oarecare măsură integritatea inerentă, organicitatea, ceea ce duce la o anumită lipsă de asamblare a structurii picturale generale a pânzei Cu toate acestea, acest neajuns, în opinia noastră, nu diminuează impresia generală a imaginii ca una dintre lucrările semnificative ale picturii sovietice din ultimii ani Opera artistului a fost apreciată în mod corespunzător, fiind distinsă în , alături de tabloul „Standardul Gardienilor”, Premiul de Stat al RSFSR numit după I E Repin Tabloul „Standardul gărzilor” este pânza centrală a ciclului în patru părți „Cu prețul vieții”, la care artistul a lucrat în - Pentru prima dată, publicul a văzut acest liptic în la a patra expoziție zonală „Big Volga” Apoi, toate cele patru pânze au fost expuse la expoziția republicană „Rusia sovietică”, iar pictura „Standard gărzilor” - la expoziția de artă integrală a Uniunii „Gloria Muncii!” Ciclul pitoresc al Safronova este un fel de poem epic despre un soldat sovietic, un mare muncitor de război , un apărător și un erou Vizitatorul expoziției stă în fața acestor pânze nu ca un spectator exterior, el devine, parcă, un complice a ceea ce a văzut, o persoană profund entuziasmată de „odiseea” aspra și sublimă a soldatului care se desfășoară în fața lui Prima pânză a ciclului este „În față” La începutul războiului Soldatul merge în prima linie, lăsându-și familia în urmă Soția suspină amar și cumva condamnat, băiatul se lipește de tatăl său După cum a remarcat artistul însuși, el a făcut în mod deliberat un bărbat în vârstă eroul picturii sale Poate că a participat deja la bătălii și știe ce îl așteaptă Nu există frică în el, dar nici veselie ostentativă: este serios și concentrat În reținerea severă a gesturilor sale, în trăsăturile feței, în întreaga lui silueta puternică, ferm în picioare, se simte o profundă încredere în dreptatea cauzei sale, în victoria finală Bogăția asociațiilor psihologice este un merit incontestabil al tabloului Tabloul „Standardul gărzilor”, principalul din acest ciclu, este rezolvat într-un mod puțin diferit Tragedia unei morți timpurii, patosul bătăliei , triumful victoriei morale asupra forțelor întunecate ale războiului - acesta este conținutul ideologic și figurativ al acestei lucrări Ca întotdeauna în lucrările sale, autorul caută să găsească o interpretare vital convingătoare a intrigii Un luptător ucis este înfățișat într-o mișcare ascuțită: încă simte intensitatea luptei, deși într-un corp stânjenit în sus, într-un cap dat pe spate , sunt semne clare de moarte Viață și moarte, luptă și pace - autorul construiește în mod deliberat imaginea pe juxtapunerea și împletirea a două principii opuse, realizând o mare dramatism în sunetul emoțional imaginativ al pânzei Mișcarea furioasă a luptătorului rănit, care cu ultimul efort a desfășurat steagul stindardului de luptă, care îi zboară în mâini ca o flacără strălucitoare, este percepută ca un simbol al inflexibilității spiritului uman, un gaj al victoriei viitoare A treia pânză a ciclului - „Comisarul politic” - înfățișează un soldat în vârstă care se uită prin documentele camarazilor săi uciși, a patra - „Întors” - povestește despre restaurarea cenușii sale natale Toate cele patru pânze sunt unite de un erou, dar fiecare dintre ele este complet independentă în completitudinea sa figurativă și a intrigii Suntem convinși de acest lucru de diferitele caracteristici individuale de portret ale personajelor centrale din picturile poliptice Eroul ciclului pitoresc al lui Safronov este un soldat sovietic, un războinic, personificând imaginea întregului popor sovietic, care s-a ridicat pentru a-și apăra Patria Plenitudinea vitală a expresiei picturale, persuasivitatea realistă în interpretarea scenelor, emoția profundă a autorului - toate acestea captează privitorul, îl fac să simpatizeze soarta soldatului Victor Safronov poate fi numit un artist cu o singură temă Artistul trebuie să-și găsească tema în artă, să determine gama de probleme ale vieții care îi sunt cele mai apropiate în ceea ce privește caracterul, înclinațiile creative Safronov și-a găsit subiectul: poporul sovietic în Marele Război Patriotic Varietatea asociațiilor de viață, capacitatea figurativă cu o lapidaritate generală a expresiei este o calitate caracteristică celor mai bune lucrări ale lui V Safronov Astfel, conținutul „Scrisorii soldatului ” sau al celor patru tablouri ale ciclului „Cu prețul vieții” poate fi transmis probabil într-un mod foarte amplu și diferit, dar principalul lucru care determină esența ideologică și figurativă a acestor lucrări - eroismul și forța morală a poporului - se exprimă simplu, clar, monumental semnificativ În lupta pentru o expresivitate artistică vie, Safronov nu recurge la nicio manieră stilistică convențională: plenitudinea vitală a expresiei este sarcina principală a artistului O astfel de cale în artă este deosebit de dificilă, deoarece de fiecare dată îi pune maestrului sarcini noi, necesitând o abordare specială, alte soluții creative Având în vedere opera lui V A Safronov , sunteți convins cât de natural și organic este legată de cele mai bune tradiții ale artei ruse și sovietice, cu o tendință către adevărul profund a ceea ce este descris, ceea ce este caracteristic artei noastre Opera lui Viktor Safronov reflectă marea ispravă a poporului nostru în timpul Marelui Război Patriotic Impregnate de un patos civic înalt , cele mai bune picturi ale lui Safronov au fost recunoscute pe scară largă de poporul sovietic P D Korin „Portretul artistului poporului din URSS L M Leonidov” L Cântăreaţă Leonidov a fost, ca să spunem așa, un model clasic korinian Un actor genial, înzestrat cu o mentalitate filozofică, creativă și un temperament puternic , a fost considerat pe bună dreptate un interpret de neîntrecut în roluri tragice: Dmitri Karamazov, Othello, Peer Gynt, Pugachev Fiecare dintre aceste imagini a dobândit de la el un sunet sculptural, monumental Leonidov a rămas la fel de grozav în rolurile personaje Aici a fost, potrivit biografilor săi, „un actor fără condescendență ”, crud și fără milă Și din nou a acționat ca un monumentalist , de data aceasta generalizând la maxim pasiunile patologice, ticăloșia și golul moral, scăparea de bani și obscurantismul, prostia și ignoranța, trădarea și blasfemia Astfel sunt Gobsek și Plyushkin, Pazukhin și Solyony, Skalozub și Gorodulin Se întâmplă ca în viață un actor să arate atât de diferit decât pe scenă, încât se pune involuntar întrebarea: „Este el?” Cei care l-au cunoscut pe Leonidov nu au avut o astfel de întrebare Se părea că acest om întruchipa cu adevărat toți eroii săi Avea o înfățișare impunătoare Mare, maiestuos, cu un cap cu sprâncene lată foarte original , chip de gânditor și ochi extraordinari plini de inteligență, strălucire și ironie În același timp, în înfățișarea lui era ceva sumbru și neplăcut Nu a ascuns-o Și, în general, nu a tolerat nicio minciună, nicio înfrumusețare Adevăritatea și simplitatea au fost cuvintele sale constante de ordine „Sunt un actor tragic în jachetă”, a spus odată Leonidov Acest genial „actor în jachetă” a fost interpretat de Korin Înfățișat cu veridicitate uimitoare și simplitate înțeleaptă Artistul construiește această imagine cu forme mari, generalizate, ciocnind în ea proprietățile multiple, contradictorii, ale celebrului actor La prima vedere, portretul face o impresie puternică, dar tulburătoare Leonidov stă într-un fotoliu înalt din piele Silueta lui mare, supraponderală, aproape se potrivește cu spătarul monumental al scaunului Cusut cu cuie masive, acest spate, ca o armură, mărginește imaginea actorului Se creează impresia unui spațiu închis suplimentar care separă persoana înfățișată de interior Această izolare severă, fundal „blindat” este cea mai bună modalitate de a ne introduce în atmosfera generală sumbră-încordată a imaginii, creată în primul rând de erou însuși Cufundat în sine, posomorât și neprietenos, nu trezește simpatie Există ceva despotic de captivant în tenacitatea înțepătoare a mâinilor lui, dintre care una strângea ferm de marginea cotierei, în timp ce cealaltă strângea energic într-un pumn și în expresia ironic de trufașă a unei fețe bătrâne palide, cu un nas roșcat și cărnos și obrajii penduli Fără prea multe dificultăți, descoperim similitudinea izbitoare a acestei imagini cu unele dintre schițele pentru The Departing Russia Așadar, chipul lui Leonidov (și parțial expresia lui) ne amintește de chipul bătrânei călugărițe de la studiul „Trei”, și de postura și mai ales gestul lui - postura și gestul stareței Famari Nu putem judeca ce a cauzat această similitudine - trăsăturile de caracter ale lui Leonidov însuși sau personajele eroilor săi de scenă Aceasta nu este o simplă coincidență Ar fi, totuși, cel puțin frivol să vorbim despre asemănarea adevărată a acestui portret cu originalul său, dacă Korin ar limita imaginea doar la acel plan negativ , care, deși este o parte importantă a caracterizării originalului, nu exprimă totuși esența acestuia din urmă Principalul lucru din portretul lui Leonidov ni se pare puterea unui gând iscoditor, intens care îl pătrunde, puterea unui intelect creator strălucitor O simțim atât în concentrarea ascuțită a privirii de sub întinderea înaltă a sprâncenelor, cât și în pliurile verticale adânci care brăzdează fruntea înaltă deschisă, cât și în semizâmbetul ironic al buzelor fin definite, cât și în elasticitatea energică a poza, iar în tenacitatea impulsivă a gestului, mai ales mâna dreaptă strânsă într-un pumn, aruncându-și brusc tivul jachetei și apucând cu vârful degetului mare buzunarul vestei Sunetul pozitiv al imaginii se reflectă și în sentimentul profund al valorii de sine de care este impregnată figura Forța sa interioară este relevată cu pricepere de monumentalitate , coerență arhitectonică puternică a soluției picturale Figura îmbinată cu fotoliul este luată de aproape și umple întreg spațiul pânzei Picioarele lui Leonidov și picioarele scaunului sunt tăiate de cadru, drept urmare scaunul greu și cotierele masive pot fi percepute ca un fel de „bază” pe care se ridică figura Stabilitatea acestuia este susținută de poziția verticală a capului și a corpului actorului și subliniată de segmentarea verticală a spătarului scaunului Monumentalitatea portretului este exprimată și în culoare Este monocrom lapidar, construit pe un raport ascuțit de mase mari de culori gri închis (costum) și negru (fotoliu) Tensiunea culorii este sporită de introducerea în fundal a unui covor roșu închis și a tapetului roșcat În contrast , ele arată ca pete reci „șoc” ale feței și mâinilor luminoase Chipul lui Leonidov este una dintre cele mai înalte manifestări ale abilităților de pictură ale lui Korin Modelat complex , cu ajutorul geamurilor, ocru deschis, cu strălucire ceară, vopsea, purtând în modelare reflexe roșiatice și albăstrui, conturat ascuțit și în același timp neobișnuit de „volum”, care se profilează clar pe suprafața strălucitoare de culoare albastru-negru a spatarul din piele al scaunului impresioneaza prin vitalitatea sa incomparabila Mâinile tenace și palide albăstrui ale persoanei înfățișate sunt la fel de tangibile din punct de vedere material Formând ceva ca vârful și colțurile unui triunghi echilateral invizibil, capul și mâinile lui Leonidov întăresc arhitectura interioară a portretului Cu toate acestea, o imagine dinamică intern nu este statică nici extern Adevărat, figura în sine este nemișcată Dar compoziția lucrării este în mișcare Atât persoana înfățișată, cât și scaunul în care stă sunt date într-o tură de trei sferturi și sunt deplasate vizibil spre marginea stângă a pânzei Mișcarea se desfășoară, parcă, de-a lungul unei diagonale, formată în mod natural de pliurile ascuțite ale costumului, din colțul din dreapta jos al portretului în sus spre stânga Persoana înfățișată îl privește de sus Toate acestea creează efectul mișcării interne inverse Și aici apare o asociere neașteptată, dar destul de de înțeles Iar ciocnirea în imaginea forței interioare enorme a lui Leonidov, expresivitatea psihologică profundă, cu o înfățișare oarecum îndepărtată severă, și compoziția generală a imaginii, și poziția și gestul și monocromul colorării profunde ne fac să ne amintim exemplul nemuritor al un portret „prea veridic” - „Inocent X” Velasquez Și ideea, desigur, nu este doar că aceasta este una dintre lucrările preferate ale lui Korin („în pictura portretului nu este nimic mai înalt decât Inocențiu X”, a spus artistul ), că o reproducere a lui era atârnată constant în atelierul lui Korin și că la Korin a copiat-o de mai multe ori în Galeria Dorn și a spus în repetate rânduri că este necesar să înveți să pictezi portrete din ea Aparent, natura însăși a arătat calea către această asemănare Merită să ne amintim că, pentru prima dată, „Inocent X” latră pentru a se simți în schița lui Korin „Schemo-Abbess Tamar”, dar, desigur, nu atât de consecvent și profund Noi sunt, desigur, departe de dorinta de a vedea in continuitatea amintita ceva asemanator imitatiei Corii a fost un portretist foarte mare și independent Velasquez i-a dat doar impulsul puternic necesar, cheia figurativă necesară interpretării picturale a lui Leonidov, care poartă niște trăsături eterne de mare amploare, parțial inerente modelului marelui maestru spaniol Tot ceea ce s-a spus despre portretul lui Korin ne eliberează de necesitatea de a menționa în mod specific numeroasele trăsături care disting fundamental esența imaginii unui actor sovietic creat de un artist sovietic din oricare dintre portretele vremurilor trecute, inclusiv ale lui Velasquez Să spunem că, bazându-se pe clasici, Korin căuta și forme noi, puternic moderne, ale unei imagini portret expresive din punct de vedere psihologic Privindu-și portretul, Inocențiu X a exclamat: P Korin Portret L M Leonidova Mas lo "Tgorro voego!" Leonidov, pe care Korin nu l-a lingușit ca persoană, dar i-a adus un mare tribut ca actor genial, a reacționat la portretul său mai subtil El a spus: „Când în viitor cineva vrea să scrie despre actorul Leonidov, lăsați-l să se uite la acest portret Mulțumesc” În portretul lui Leonidov, realismul nemilos de sever al lui Korin a triumfat într-una dintre cele mai mari victorii ale sale Elevii și profesorii Academiei de Arte - designeri de festivități revoluționare O Nemirs Elevii și profesorii Academiei de Arte au avut o contribuție semnificativă la dezvoltarea artei decorative și de design sovietice Reprezentanții școlii academice au participat activ la proiectarea Petrograd -Leningrad de la primele festivități sovietice până la festivitățile timpului nostru Din păcate, lipsa materialului suficient nu ne oferă posibilitatea de a analiza lucrările decorative ale studenților atelierelor lui K Petrov-Vodkin, A Rylov, D Kardovsky și alți profesori realiști Cu toate acestea, schițele și proiectele care au supraviețuit ale studenților celor mai mari profesori ai Academiei de Arte de la sfârșitul secolului al XIX-lea și începutul secolului al XX-lea și ale absolvenților școlii academice sovietice de arhitectură la mijlocul anilor ne permit să vizualizăm evoluția artei festive decorative Acest articol se concentrează pe participarea elevilor și profesorilor Academiei de Arte la proiectarea de la Petrograd și Leningrad la prima și a zecea aniversare a Marii Revoluții din Octombrie Alegerea acestor două date nu este întâmplătoare Prima a arătat o abordare largă de către maeștrii școlilor academice vechi și noi față de formele decorative de artă la scară largă pentru decorarea străzilor și piețelor Pe de o parte, a marcat un apel la forme și aptitudini tradiționale, pe de altă parte, a reflectat căutările și experimentele acelor ani în domeniul artei monumentale de a decora orașe A doua dată a mărturisit succesul noii școli academice, capacitatea ei de a face față ordinului responsabil de stat pentru proiectarea celor mai mari ansambluri arhitecturale ale orașului Chiar și în perioada sărbătorilor aniversare a întregului rus de la începutul secolului, cum ar fi sărbătorirea a de ani de la întemeierea Sankt Petersburgului ( ), a de ani de la dinastia Romanov ( ), au fost încercări făcute să acopere zone mari ale orașului și masele de oameni cu ceremonii În decorarea lor festivă s-au implicat artiști și arhitecți Se știe că elevii atelierului lui I Repin au luat parte la decorarea Sankt Petersburgului în ; printre proiectanții orașului în s-au numărat și elevi ai Academiei de Arte: arhitecții N Lansere, V Schuko, I Fomin Cu toate acestea, proiectarea acestor sărbători oficiale, în special în , a procedat în principal pe linia decorațiunii Decoratorii au introdus în complexul de decorare temporară a orașului arcuri voluminoase, tribune, schele, obeliscuri, piedestaluri acoperite cu generozitate cu stucaturi, aurire și mici plastice decorative Mijloacele decorative tradiționale au fost și ele utilizate pe scară largă: flori, steaguri tricolore, bannere, embleme regale Pentru iluminarea serii se foloseau becuri și lanterne Unele dintre aceste elemente decorative tradiționale au fost utilizate pe scară largă și în timpul primelor festivități post-revoluționare sovietice Tehnicile și mijloacele de decorare obișnuite, bine consacrate, au fost moștenite de elevii vechii Academii de Arte din perioada eclectismului și modernității, care a captat și școala de arhitectură Măcinarea elementelor de decor, caracteristicile decorului sunt cauzate de absența unui singur stil grandios în arta rusă la începutul noului secol Pentru ascensiunea artei monumentale și decorative a străzilor și piețelor, în primul rând, a fost nevoie de sprijinul statului sub forma unei ordini specifice, a muncii colective, a atracției artei la oameni și a interesului maselor largi ale populația din ea Toate acestea erau imposibile în condițiile regimului țarist Ca urmare a victoriei revoluției burgheze din februarie și sub presiunea mișcării proletare, Guvernul provizoriu a fost nevoit să declare oficial Mai drept „sărbătoare populară” A fost prima sărbătoare politică gratuită din țară cu sloganuri și apeluri întocmite de Comitetul din Sankt Petersburg al RSDLP(b), cu o mare de bannere și steaguri roșii, cu muzică și cântând cântece revoluționare Decorarea decorativă a orașului a fost supravegheată de o comisie artistică specială, care a fost condusă de studenți ai Academiei de Arte: arhitectul L Rudnev, graficianul P Schillingovsky și studentul Facultății de Arhitectură Ya Chernikhov În comisie au participat cincizeci de artiști, proaspeți absolvenți și studenți ai Academiei, printre care arhitecții A Udalenkov, P Yeskov, V Lisovsky, A Schwartz , artiștii A Samokhvalov, A Sokolov și alții Marea Revoluție Socialistă din Octombrie a pus arta în slujba maselor Pentru prima dată în istoria omenirii, a avut ca scop educarea celor mai largi secțiuni ale populației și a devenit un mijloc activ de agitație și propagandă a noii ideologii comuniste În epoca transformărilor sociale radicale, acest rol a fost îndeplinit în primul rând de cele mai operaționale și de masă tipuri de artă, inclusiv arta decorativă și monumentală de a decora orașul în zilele sărbătorilor revoluționare Un grup relativ mic de artiști a lucrat la decorarea Petrogradului pentru mai , dar deja de artiști profesioniști au fost implicați în sărbătorile din octombrie (majoritatea dintre ei erau absolvenți ai vechii Academii de Arte) Un astfel de salt cantitativ a mărturisit tranziția în masă a personalităților culturale de partea puterii sovietice A V Lunacharsky, vorbind la deschiderea Atelierelor de artă și educație liberă de stat din Petrograd (fostă Academia de Arte), a notat profesorilor și studenților adunați că sărbătorirea primei aniversări a lunii octombrie va fi cea mai mare sărbătoare datorită „entuziasmului asta se trăiește ca urmare a unor victorii bine-cunoscute și din cauza nerăbdării cu care umblă acum inteligența noastră , care a ocolit multă vreme aceste experiențe populare” Printre designerii sărbătorii din octombrie, se pot distinge absolvenți ai atelierului lui I E Repin, cum ar fi B Kustodiev, I Brodsky, S Dudin, M Sudkovsky, L Albrecht; artiștii V Kuchumov, G Savitsky, B Shcherbakov, V Volkov, V Shukhaev, P Smukrovovich, C Abugov, care a trecut printr-un liceu de excelență academică sub îndrumarea lui V E Makovsky, V E Savinsky și D N Kardovsky Acești artiști, precum și absolvenții profesorilor A B Villevalde, F A Roubaud, V I Yakobi, A I Kuindzhi - I Vladimirov, V Zarubin, F Buchholz și mulți alții, în experimentele lor de design decorativ au păstrat cu grijă tradițiile picturii și desenului realist , moștenit de la profesori- mentori După desființarea vechii Academii de Arte prin Decretul Consiliului Comisarilor Poporului din aprilie , semnat de V I Lenin, și reorganizarea Școlii Superioare de Artă în Școala Liberă de Artă , a fost creat un sistem de ateliere individuale care a durat trei ani Conducătorii lor au fost artiștii V Savinsky, D Kardovsky, A Rylov, V Shukhaev, V Belyaev, O Vraz, K Petrov Vodkin, sculptorii V Lishev, G Zaleman, arhitecții I Fomin , O Munts si altii Artiști aleși erau și profesorii atelierelor de artă liberă și educațională de la acea vreme , forme experimentale, precum V Tatlin, M Matyushin, N Altman, I Puni, Yu Annenkov Mulți dintre profesorii de mai sus, împreună cu elevii lor, au decorat orașul festiv Detașamentul de designeri „academicieni” implicați în activitatea Biroului de organizare a sărbătorilor din octombrie a fost pestriț A unit artiști din generații diferite, talente personale și abilități profesionale diferite și, uneori, convingerile cele mai polare Fiecare în felul său a înțeles problemele tradiției și inovației în domeniul artei designului decorativ și al picturii monumentale Unii au folosit pe scară largă arsenalul de metode istorice de decorare festivă, în timp ce alții erau pasionați să caute ceva nou și neobișnuit Marea majoritate a artiștilor s-au poziționat pe poziția de utilizare creativă a experienței generațiilor anterioare și s-au îndreptat către tradițiile sărbătorilor și festivalurilor populare antice Elementele tradiționale în sublinierea caracteristicilor de design ale obiectelor de arhitectură, poduri și piețe au fost utilizate pe scară largă de către elevii școlii academice S Ivanov , V Shchuko, G Savitsky, I Si- plane și forme geometrice Profesorii experimentali și studenții lor și-au dus experimentele picturale și spațiale formale pe străzile orașului De regulă, în arta designului nu au recunoscut elementele de decor general acceptate , numindu-le învechite, burgheze, învechite Schițele lor pregătitoare - „sisteme constructive de forme-culori” - au mărit panouri și afișe la dimensiuni enorme, împrăștiind cuvintele sloganurilor peste ele, plasând liber pete de culoare, linii și volume Atenția principală în lucrările lor, uneori în detrimentul sensului ideologic, s-a îndreptat către culoare Artiștii au căutat să transmită senzația unei noi vacanțe cu contraste colorate, introducând combinații neobișnuite de culoare și formă În căutările lor, au apelat uneori la tradițiile primitivului - la imprimeul popular, la panoul, stilizând și simplificând în mod deliberat forma Elevii și profesorii Academiei de Arte, indiferent de aspirațiile lor creative, decorarea orașului, au rezolvat practic probleme precum posibilitatea plasării spațio-temporale a elementelor decorative , multiplicitatea punctelor de vedere, independența imaginii de design În același timp, dar în moduri diferite, ei căutau și o soluție pentru o alta, poate sarcina principală: să creeze un decor festiv, decorativ, colorat, original, care să fie de înțeles și să exprime clar esența sărbătorii Majoritatea artiștilor educați în tradițiile realismului s-au orientat către interpretarea simbolică și alegorică a ideilor și lozincilor de sărbători (A Eberling, V Shcherbakov, L Albrecht, S Dudin, P Karyagin, K Petrov-Vodkin) sau ilustrative și cotidiene interpretările lor (B Kustodiev, P Smukrovovich, V Volkov, V Zarubin, I Vladimirov, I Brodsky) Până la Revoluția din octombrie, cei mai mulți dintre ei aveau zece până la cincisprezece ani de experiență în pictura de șevalet, desen și ilustrație și grafică pentru reviste Dacă la aceste cunoștințe din domeniul artei clasice antice, istoriei, mitologiei antice și creștine, experiența în îndeplinirea sarcinilor educaționale pe subiecte istorice și biblice, atunci epistemologia, atât interpretarea simbolică, cât și cea cotidiană a imaginilor decorului festiv, va deveni de înțeles În lucrările artiștilor se poate simți influența perioadei revoluționare turbulente, o dorință vizibilă de a romanticiza eroismul unei noi vieți, de a găsi o soluție la imaginea unui erou pozitiv - un om de muncă, creator și proprietar de o viață nouă, transformată L Rudnev Decorarea Champ de Mars (Foto ) V Volkov Trei muncitori Schiță panou pentru decorarea cartierului Oh tu Acuarelă, liniuță karai Makov, V Shukhaev, S Ovsyannikov, K Gorbatov, G Lyubarsky , E Shtalberg și alții Conducătorii atelierelor individuale - profesori V Tatlin, N Altman, I Puni, V Baranov-Rossine - și-au orientat studenții să creeze compoziții, structuri și volume dintr-o mare varietate de materiale (hârtie, carton, pânză, placaj) , frânghii, sticlă, fier, sârmă ), a promovat capacitatea de a opera cu diverse texturi, autocolante și combinații de diverse Participarea absolvenților și profesorilor Academiei de Arte la proiectarea din Petrograd în nu a fost doar un test al maturității lor creative, ci a marcat și anumite schimbări în școala academică către apropierea de viața oamenilor Absolvenții și profesorii Academiei au devenit purtătorii vii ai tradițiilor domestice ale artei decorațiunii decorative, creatorii primelor elemente decorative sovietice Practica decorațiunii festive a orașului a arătat mai târziu vitalitatea și corectitudinea unor maeștri, amăgirile altora: prin participarea la lucrările de decorare festivă, artiștii școlii academice și-au demonstrat dorința de a contribui la construirea culturii socialiste Formele de agitație vizual-spectaculoasă s-au schimbat Odată cu începutul anilor pașnici, festivitățile au devenit mai masive și mai vesele Decorarea coloanelor festive de manifestanți, procesiuni de carnaval, străzi și piețe a fost implementarea practică a ideilor creative de propagandă industrială și monumentală În proiectarea obiectelor de arhitectură, panourile și afișele cu simboluri abstracte au început să fie mai puțin frecvente și a existat și tendința de a abandona treptat mijloacele decorative tradiționale Decorul tridimensional volum-spațial a înlocuit designul frontal-plan în spiritul de înfrumusețare Acest proces complex a fost facilitat de căutarea stilului arhitectural al vremii și a „artei producției”, cerând trecerea de la imagine la mașina fabricii, la „organizarea artistică a vieții de zi cu zi” Artă industrială și noi principii estetice ale practicii arhitecturale și a construcțiilor („ experimente artistice de îmbinare a artei cu știința, calcul matematic precis Adesea raționalismul și schema constructivă, căutarea unei soluții formale dinamice eficiente a introdus uscăciunea în arta decorațiunii festive, a accentuat geometrizarea) , expresivitate excesivă, strălucire Artiștii nu au mai decorat orașul în sensul anterior al cuvântului, ci și-au modificat aspectul obișnuit cu ajutorul tehnicilor constructiviste Esența estetică a decorațiunii festive era acum determinată nu atât de cultura culorii a autor, ci prin cunoștințele sale despre principiile arhitectonicii și construcțiile compoziționale complexe, capacitatea de a face calcule tehnice În mijlocul unei mari ascensiuni a muncii cauzată de succesele reconstrucției socialiste a economiei naționale, țara se pregătea să sărbătorească a zecea aniversare a Marii Revoluții din Octombrie Comisia provincială octombrie din Leningrad, care a condus pregătirile pentru viitorul festival, a instruit Academia de Arte (LVKHUTEIN) să elaboreze un plan general pentru decorarea orașului Încă din aprilie , la o ședință convocată de rectorul institutului K Petrov-Vodkin Mikula Selyaninovici Fragment din schița de proiectare pentru Piața Teatrului Acuarelă, creion inginerie tehnică”) a avut o anumită influență asupra școlii academice La mijlocul anilor , la Facultatea de Arhitectură a Academiei de Arte reorganizate, Institutul Superior Artistic și Tehnic din Leningrad , s-a acordat multă atenție studiului elementelor și metodelor de organizare a formelor artistice, compilării de complexe tridimensionale combinații și plasarea dinamică a structurilor geometrice în spațiu Sarcinile educaționale și practica de construcție au fost efectuate de E Essen, s-a format o comisie specială, care a întocmit un plan specific pentru decorarea orașului: studenților de acolo li s-au dat sarcini de pregătire pentru redactarea decorațiunilor stradale, realizarea de bannere și steaguri, embleme, insigne și alte elemente decorative La instrucțiunile comisiei, lucrarea asupra designului decorativ din Leningrad a fost responsabilă de Biroul de proiectare de la Academia de Arte sub îndrumarea arhitecților M Roslavlev și A Belogrud Biroul a anunțat un concurs pentru cea mai bună schiță de vacanță, a implicat studenți de la toate facultățile institutului pentru a crea decorațiuni, a revizuit și a aprobat proiecte de design pentru punctele principale ale orașului, a produs afișe de A Samokhvalov, A Yunger și alții pentru aniversarea puterea sovietică Sub îndrumarea și supravegherea Biroului, au fost realizate șabloane pentru modele tipice pentru decorațiuni și au fost îndeplinite solicitările din partea raioanelor individuale Arhitecții de frunte L Rudnev (Polul Marsovo), I Fomin (Piața Vosstaniya), P Duplitsky (Piața de la Gara Finlanda), B Almedingen (Piața dictaturii proletare ), A Belogrud (Porțile Moscovei), V Taleporovsky (Universitetskaya) Dig), N Trotsky (fostul Palat Kshesinskaya), A Udalenkov (Piața Uritsky), E Katonin (Piața Roșie la Lavra Alexandru Nevski), B Smirnov (Institutul Tehnologic), D Buryshkin (Porțile Narvei ), L Tverskoy (Podul Volodarsky), care a proiectat punctele centrale ale orașului, a adus elemente de constructivism arhitectural din practica de construcție în arta sărbătorii , combinându-le cu succes cu tehnicile decorative tradiționale Așadar, L Rudnev și A Udalenkov au introdus cu tact ghirlande, catarge pentru steag în complexele pe care le-au creat A Udalenkov Decorarea Pieței Uritsky la intrarea în Podul Pevcesky (Foto ) Ținând cont de regimul strict al economiei în cheltuielile materialelor tehnice și finanțelor, Biroul a făcut față sarcinii de a crea o decorație la scară largă și expresivă a Leningradului, conform programului minim întocmit „Acest program s-a bazat pe principiul unității maxime posibile a designului în decorarea orașului cu consistența ideologică a decorațiunilor temporare ale părților corespunzătoare ale orașului”, a scris M Roslavlev „Spre deosebire de metodele folosite la aniversările anterioare, nu trebuia să împodobească piețe și clădiri, reprezentând un ansamblu monumental și fiind în sine o podoabă a orașului Decorațiile provizorii au fost concepute doar ca o completare la frumusețile existente ale orașului și în strictă înțelegere cu acestea din urmă în acele cazuri în care apropierea de ele era inevitabilă ” І Decorul festiv, realizat de arhitecții școlii academice de învățământ, a purtat pecetea rigoarei și a dinamismului Instalațiile monumentale și decorative (ajurate și monolitice-bloc) s-au distins prin forme geometrice și volume, deplasarea expresivă a centrului de greutate și elasticitatea elementelor structurale, claritatea designului compozițional, oportunitatea și atenția în amplasarea componentelor Păreau să extindă spațiul organizat arhitectural, făcând posibilă examinarea treptată a mișcării fluxurilor festive de oameni din diferite puncte de vedere podurilor peste Neva a fost realizată de un grup de tineri artiști-arhitecți - I Fomin, O Lyalin, I Vaks, N Olenev, E Rakhmanina Toți au absolvit LVKHUTEIN cu un an înainte de sărbătoare și au fost influențați de stilul constructivist Acest lucru poate fi urmărit în decizia clară a intrării în podul Locotenent Schmidt, creată prin proiectul lui I Vaks, și în proiectarea de I Fomin și O Lyalin a podului Equality (Kirov) Elevii Academiei de Arte au participat activ la formarea artei decorative sovietice de design, care are propriile sale specificități - scopul masei agitaționale Au abandonat treptat tendințele de decorare, au reînviat multe elemente tradiționale pe jumătate uitate ale festivalurilor populare de decorare, au creat complexe decorative independente care completau elegant obiectul arhitectural în timpul festivalului și au organizat spațiul conform legilor frumuseții plastice Experiența practică de căutare a expresivității vizuale festive și spectaculoase a primului deceniu post-revoluționar este de mare importanță și astăzi Pe exemplele decorului decorativ din Leningrad în timpul sărbătoririi a de ani de la Marea Revoluție din Octombrie, a de ani de la nașterea lui V I E Repin al Academiei de Arte a URSS, se poate convinge că realizările lui arta decorațiunii moderne de sărbători se datorează în mare măsură căutărilor întreprinse de designerii anilor NOTE Articolul folosește materiale din Arhiva Științifică și Bibliografică a Academiei de Arte a URSS, arhivele de stat din Leningrad, Moscova, muzee, precum și înregistrări ale conversațiilor autorului cu artiștii A Samokhvalov, V Shukhaev, N Altman, I Fomin, I Gurvich, M Korzin , I Krestovsky și alții LGAORSS, f , op , unități creastă , l , , Lunacharsky A V Discurs rostit la deschiderea atelierelor de artă și educație liberă de la Petrograd la octombrie Pg , , p Vezi aici și mai jos: Arhiva Academiei de Arte a URSS, f , op , d , l , - ; d , l - Semnătura lui S Ivanov se află pe schița pregătitoare pentru proiectarea clădirii Dumei Orașului În , mai mulți S Ivanov, absolvenți ai Academiei de Arte, au lucrat la Petrograd: academicianul Serghei Vasilievici Ivanov, artistul din afara clasei Semyon Fedorovich Ivanov, artistul-arhitect Semyon Petrovici Ivanov și studentul PGSKhUM Serghei Petrovici Ivanov, care a studiat în studioul lui D N Kardovsky Autoritatea personală a schiței nu poate fi stabilită VI Lenin a remarcat arhaismul unor elemente decorative tradiționale Pe marginea articolului lui V Pletnev „Pe frontul ideologic” publicat în Pravda în septembrie , împotriva locului în care autorul vorbește despre incompatibilitatea „heruvimilor de budoir” și a ghirlandelor de flori cu desenele podurilor și centralelor moderne , V I Lenin pune un semn: „Adevărat” (vezi: Lupta pentru realism în artele plastice din anii Materiale, documente, amintiri M , , p ) Arhiva Academiei de Arte a URSS, op ( ), unități creastă , l - Pentru a lua în considerare proiectele de vacanță, Biroul de Proiectare a format o comisie autorizată - așa-numita „ședință artistică a Comisiei din octombrie ” - din cadrele didactice: I Fomin- ots , M Roslavlev, P Naumov Arhitectul A Udalenkov și A Andreev, șeful echipei Proletkult Comisia a aprobat schițele și a eliberat fondurile necesare (vezi: LGAORSS, f , op , poz , St , fila , ) Aici și mai jos, materialele sunt preluate din raportul Biroului de proiectare către subcomitetul financiar al Comisiei provinciale octombrie (LGAORSS, f , op , poz ) Roslavlev M Decorarea Leningradului la a zecea aniversare a Revoluţiei din octombrie — În cartea: Artist L , , p cincizeci Patosul revoluționar al luptei și victoriei în opera lui Marian Konechny La începutul lui decembrie , la Varșovia a avut loc cel de-al -lea Congres al Partidului Muncitoresc Unit Polonez La congres, cei mai buni reprezentanți ai partidului au avut o discuție detaliată despre viitorul Poloniei populare, au discutat despre perspectivele construirii unei societăți socialiste dezvoltate, economia, știința și cultura acesteia În raportul de program al Biroului Politic al Comitetului Central PUWP „Pentru dezvoltarea dinamică în continuare a statului socialist - pentru o calitate mai înaltă a muncii , pentru îmbunătățirea vieții oamenilor”, care a fost susținut de Primul Secretar al Centralului PUWP Comitet tovarăș Edward Terek a vorbit despre importanța culturii și a artei în educația poporului, despre politica partidului în viața culturală a țării: „O pârghie puternică pentru dezvoltarea țării și a societății este creativitatea Vom încuraja activitatea creativă de înalt merit artistic, servind la îmbogățirea culturii poloneze cu un conținut socialist și patriotic Apreciem foarte mult climatul favorabil care s-a dezvoltat în ultimii ani în cercurile creative Suntem încrezători că lucrătorii din muncă creativă vor continua să trateze politica partidului cu deplină înțelegere, considerând implementarea ei ca fiind datoria lor publică Printre delegații forumului de partid s-au numărat figuri atât de cunoscute ale artei poloneze precum rectorul Academiei de Arte din Varșovia, artistul de poster Julian Palka, un membru al consiliului de conducere al Uniunii Artiștilor Polonezi, pictorul din Lodz Wiesław Garbolinski și rectorul Academia de Arte din Cracovia, sculptorul Marian Konechny Într-una din zilele congresului, Konechny era președinte Stătea pe podium pe fundalul imaginii monumentale a lui Vlady Mir Ilici Lenin, creată de el Două portrete ale lui Lenin au fost realizate de Konechny special pentru al -lea Congres Sub semnul ideilor lui Lenin a avut loc cel de-al -lea Congres al comuniștilor polonezi, ale cărui destine au reflectat schimbările sociale fundamentale care au transformat Polonia în anii puterii populare Și, poate, acest lucru se vede clar în exemplul lui Marian Konechny, a cărui operă s-a născut din patosul revoluționar al luptei și victoriei Biografia sa a întruchipat trăsăturile tipice ale primei generații postbelice a intelectualității Republicii Populare Polone, care a apărut din adâncul oamenilor Konechny spune: „M-am născut pe un pământ înconjurat de munți, în Rzeszowszczyna Casa noastră se afla la capătul satului Iasenov De aici și numele de familie Konechny Mă numesc Marian „de la capăt” Vechea familie de țărani a soților Konechny a trăit cu visul de a-și învăța fiii Și, în ciuda faptului că a început războiul, tatăl meu m-a trimis, în vârstă de nouă ani, să studiez la o școală secretă În timpul ocupației, astfel de școli subterane au apărut peste tot la inițiativa oamenilor Din copilărie, ca mulți băieți din sat, desenez Imaginația mi-a fost trezită de o carte despre un băiat din mediul rural L Urazova pui, care a ajuns în atelierul de sculptură al lui Vit Stwosh Imaginea lui nu numai că m-a atras, dar a devenit un exemplu de urmat Am început să sculpt cu lut Nu m-au interesat formele găsite fericit într-o bucată naturală de lemn sau piatră Am fost entuziasmat de materialul maleabil, care transmite, parcă, temperatura creativă a autorului Visul de a deveni sculptor l-a condus pe tânărul de șaisprezece ani la Cracovia la Liceul de Stat de Arte Plastice: rețeaua unor astfel de licee și școli de artă se extindea în toată Polonia poporului Tineretul muncitor al republicii s-a revărsat în instituțiile de învățământ într-un flux puternic În liceul în care a studiat Konechny, foști soldați din prima linie și școlari stăteau adesea la același birou Primul profesor de sculptură al lui Konechny a fost veteranul de război Roman Tarkovsky, elev al celebrilor sculptori Jan Schelkovsky și Xavier Dunikovsky De la Tarkovsky, Konechny a preluat bazele materialelor plastice realiste poloneze După ce a absolvit Liceul în , Konechny a devenit studentul lui Xavier Dunikovsky la Academia de Arte din Cracovia „Contactul cu K Dunikovsky a fost începutul formării propriei viziuni asupra lumii Marian Konechny îi datorează mult marelui sculptor” Nu fără motiv, la mulți ani după absolvirea Academiei de Arte, Konechny a spus într-un interviu: „Lucrările minunatului sculptor și profesor Xavier Dunikovsky, ca și înainte, sunt subiectul studiului meu profund” Dunikovsky la acea vreme a creat proiecte și monumente, care au pus bazele dezvoltării materialelor plastice monumentale poloneze Drama intensă a operei lui Dunikovsky, patosul patriotic, claritatea lapidară a gândirii plastice, măreția imaginilor eroice aspre întruchipate în forme monumentale - toate acestea au avut o influență puternică asupra talentului lui Konechny În timpul orelor cu studenții din atelier, Dunikovsky a putut să abordeze profunzimea unor probleme precum „ omul, soarta lui, civilizația, cultura și politica ” Comunicarea cu Dunikovsky a extins extraordinar orizontul cunoștințelor lui Konechny și l-a inspirat la căutări îndrăznețe În , a luat parte pentru prima dată la concursul pentru un monument al lui Fryderyk Chopin pentru Cracovia În , Konechny a participat la concursul pentru proiectarea unui monument pentru victimele de la Auschwitz și a primit premiul al treilea (primul nu a fost acordat deloc) Teza, finalizată de Konechny în , a câștigat aprobarea lui Dunikovsky Era figura unei femei războinice După absolvirea Academiei de Arte, Konechny, printre cei mai buni studenți, a fost trimis în Uniunea Sovietică pentru a-și continua studiile la liceul În acei ani, un întreg grup de tineri artiști polonezi au venit în URSS: Janusz Kachmarsky, Anna Troyanovskaya, Wieslaw Garbolinsky, Jozef Mlynarsky La Moscova, lui Konechny i sa oferit posibilitatea de a alege orice universitate de artă din orice oraș A ales Institutul IE Repin „Am petrecut cel mai fericit timp al tinereții mele creative la Leningrad Leningrad este un oraș unic Ansamblurile sale arhitecturale, monumentele, terasamentele - toate acestea sunt minunate Câte nopți am stat așteptând ceasul când se ridică podurile! Câți au rătăcit pe terasamente în nopți fantomatice și albe! Academia de Arte în sine, sfincșii, coloanele rostrale ale Bursei, Călărețul de Bronz - toate aceste impresii sunt de neșters Am avut un profesor înțelept și un mare prieten, Mihail Arkadievici Kerzin, un profesor neobișnuit de delicat și talentat Îi datorez mult …” și-a amintit Konechny mulți ani mai târziu Programul postuniversitar de la Leningrad a inclus două rezumate științifice Una dintre ele a fost dedicată de Konechny retabloului lui Vit Stvosh, cealaltă trăsăturilor sculpturii monumentale bazate pe lucrările Verei Mukhina avea șaptezeci de ani Sculptorul a sculptat-o timp de șase luni În această sculptură, Konechny demonstrează pricepere plastică în modelarea formelor, în concepția artistică generală a unei imagini impregnate de mișcare dinamică și forță - trăsături care au devenit ulterior principalele în opera sa Nu fără motiv, în , în cadrul Festivalului Mondial al Tineretului și Studenților de la Viena, „Bătrânul Luptător” a primit o medalie de argint Tema luptei omului pentru progresul social începe să se intensifice în opera lui Konechny sub influența artei sovietice și, mai ales , Shadr și Mukhina „ Ador opera lui Rodin, Bourdelle, arta Verei Mukhina este aproape de mine Nu mă obosesc să-i admir capodopera - monumentul „Fata Muncitoare și Fermă Colectivă”, care a lovit Parisul la vremea sa Îmi place arta dinamică a lui Shadr, compoziția sa energică „Pitrul este arma proletariatului…” își amintește Konechny Vara „Școala absolventă a fost înainte de toate o verigă importantă în procesul de cristalizare a identității Finitului Acest lucru a fost facilitat de condiții de muncă excepționale din punctul nostru de vedere: un atelier, șef, burse mari” În anii săi de studiu la Leningrad, Konechny a creat mai multe lucrări Printre acestea se numără The Old Wrestler ( ), în care sculptorul polonez a regândit în felul său „tehnicile” plastice ale lui Rodin și Maillol Pavel Grigoryevich Efremov, de patru ori campion, a pozat pentru luptător În acel moment , în ajunul împlinirii a de ani de la Marea Revoluție din Octombrie, și-a început lucrarea de disertație despre revolta de la Lodz din timpul revoluției din Inițial, această sculptură a fost numită „Rebel”, mai târziu – „ Rebel” Motivul impulsului elementar al muncitorului, a cărui imagine simboliza bătăliile de clasă de pe baricadele din Łódź, l-a adus pe „Rebel” mai aproape de „ Platrul – arma proletariatului” a lui Shadr Au fost uniți de patosul social al luptei Marian Konechny și-a descris eroul gol el, dezvăluind puterea puternică a cărnii sale, în plasticitatea căreia se ghicește puterea lui Michelangelo a mușchilor tuberoși Conceptul de sculptură baroc, cu ritmul său dinamic și expresia accentuată a mișcării, a fost complet acceptat de Konechny prin prisma modernității „Rebel ” marchează formarea unei imagini eroic-romantice, remarcată prin curaj sever, un impuls dramatic uriaș Konechny s-a întors în Polonia, convins de scopul social al artei: „Trăim într-o epocă care a plasat problema socială în centrul atenției Acest lucru îl obligă pe sculptor să conducă un dialog cu modernitatea, apărând principalele poziții ale umanismului în opera sa Astăzi creăm sculptură nu pentru muzee, ci pentru străzi și piețe Monumentul ar trebui să exprime aspirațiile societății Sculptorul trebuie să dea o formă artistică unei idei născute în societate, să creeze o imagine care, văzută măcar o dată, va rămâne pentru totdeauna gravată în memoria unei persoane , subordonându-i imaginația Monumentul este o voce tare în discuția despre epoca în care trăim Monumentul, din punctul meu de vedere, ar trebui să vă amintească că începutul și sensul tuturor este un om» І Konechny a fost credincios acestui credo ideologic și artistic chiar și în acel moment dificil când, după întoarcerea în patria sa, a ajuns în M Finală Monument al bătăliilor revoluționare de pe terenurile Rzeszow din Rzeszow Forma generală Cupru forjat, beton M Finală Muncitor, țăran, soldat Monument al bătăliilor revoluționare de pe terenurile Rzeszow din Rzeszow Fragment Cupru forjat, beton M Finală Proiectul monumentului Eroilor din Varșovia - Imagine M Finală Monumentul Eroilor din Varșovia - , așa-zis „ Varșovia Nike” Fragment Bronz, granit atmosfera luptei mișcărilor artistice din arta poloneză contemporană Aceasta a găsit o manifestare directă în faptul că primul concurs pentru cel mai bun proiect al unui monument al eroilor din Varșovia, anunțat de Rada Narodova în februarie , pentru care au fost trimise de proiecte, nu a dat rezultate A fost anunțată o a doua competiție, iar Konechny a decis să participe la ea „Puncându-mă să lucrez la proiect, am încercat să-mi amintesc un astfel de accent plastic care ar fi ușor de reținut, cum ar fi, de exemplu, Coloana lui Zygmunt, care a devenit pur și simplu un semn plastic al capitalei noastre Visul meu a fost să creez un nou simbol al Varșoviei, Varșovia în timpul războiului și al baricadelor insurgenților, romantic și eroic, tragic și victorios ” Se poate presupune că în formarea ideii unui monument pentru eroii Varșoviei, punctul de plecare a fost stema capitalei - o sirenă cu o sabie ridicată Un astfel de memorial a fost instalat pe malul Vistulei în de către sculptorul din Varșovia Ludwika Nitshova „Sirena” ei a fost supranumită cu calm și forță maiestuoasă, un ușor zâmbet jucat pe față Imaginea „Sirenei” Nitshova a fuzionat în imaginația polonezilor cu Varșovia în timp de pace Marian Konechny a văzut Varșovia militară, Varșovia insurgentă sub masca zeiței grecești antice Nike, severă și curajoasă, zburând rapid peste pământ cu un chemare la luptă Ideea generală a monumentului a necesitat implementare, care a durat unsprezece luni Conform termenilor concursului, juriul a trebuit să depună gipsuri ale proiectului și o machetă În această lucrare, sculptorul a fost ajutat de soția sa Zagremma Sakunava-Konechnaya, absolventă a Facultății de Arhitectură a Institutului I E Repina Proiectul a fost trimis juriului sub numele „Nike” Era o compoziție urbană spațială în care două elemente au jucat rolul principal - un zid arhitectural și sculptural, simbolizând baricadele, și sculptura Varșovia Nike, interpretată ca un steag fluturând deasupra orașului insurgent În acel an de neuitat, plin de speranțe și așteptări, când juriul a însumat rezultatele celei de-a doua competiții, Konechny a apărut ca un demn rival al lui Dunikovsky, al cărui proiect monumental a fost respins din mai multe motive Pentru prima dată, Dunikovsky a trebuit să experimenteze amărăciunea înfrângerii din partea propriului său elev Dar bucuria victoriei în concurs și pentru Ultimate, a fost plină de amărăciune Un val furtunos de discuții a apărut în presă în legătură cu decizia juriului, care a fost condus de celebrul sculptor Yan Shchenkovskiy Redacțiile ziarelor și revistelor capitalei au fost inundate de scrisori – „petiții de protest împotriva implementării proiectului” Toată lumea era preocupată de problema însăși esenței monumentului: ar trebui să exprime tragedia înfrângerii răscoalei din sau victoria din ? Imaginea lui „Nike”, care a întruchipat finalul tragic al Revoltei de la Varșovia și patosul eroic al luptei și victoriei, s-a născut într-o căutare intensă Ghidul final a fost decizia juriului, luată după aprobarea proiectului său de implementare, care a vorbit despre necesitatea de a continua lucrările la sculptură pentru a-i consolida expresia ideologică Dacă, în pregătirea competiției, Konechny a realizat câteva sute de schițe de lucru, desenând noi idei pentru aranjarea compozițională a ansamblului arhitectural și sculptural cu un creion pe hârtie, căutând cea mai bună opțiune pentru relația dintre Nike și peretele baricadei , peste care a fost ridicat ca un stindard de luptă, trecând apoi la implementare imediată, a finalizat în patru ani aproximativ douăzeci de versiuni diferite ale compozițiilor sculpturale ale monumentului la scara : și : Au fost expuse în clădirea Rada Narodova a capitalei pentru discuție publică La ultima etapă a lucrărilor privind componența de ansamblu a ansamblului, majoritatea membrilor Comitetului Public pentru Construcția Monumentului au decis să renunțe la ridicarea baricadelor Konechny a început să reproiecteze locația monumentului Nike și, în dispute aprinse cu arhitectul șef al capitalei , A Tsiborovsky, și-a apărat ferm conceptul urban Proiectul a fost aprobat în Aceasta a fost precedată de o călătorie de afaceri creativă în Franța , care a durat câteva luni, care a contribuit la asimilarea profundă de către Konechny a celor mai bune tradiții ale sculpturii mondiale După întoarcerea acasă, a început o perioadă de lucrări de beton la monument În iulie , la opt ani după decizia lui de a crea un monument pentru eroii din Varșovia, în ziua a de ani de la Renașterea Poloniei, a avut loc marea deschidere a monumentului Konechny din Piața Teatrului Era plin de o mulțime de multe mii de oameni care au înconjurat piedestalul înalt al monumentului Inscripția-dedicație laconică: „Eroilor din Varșovia - ”, care rulează într-un ritm clar în trei trepte de litere de bronz la joncțiunea celui de-al doilea și al treilea rând de blocuri de granit ale stâlpului-piedestal, imediat determinată nu numai semnificația ideologică generală a monumentului, dar și arhitectura structurii sale plastice Diviziunea în trei părți a stâlpului, formând o linie verticală la un unghi de de grade față de partea din față și îndreptându-se în sus în diagonală din spate, a dus privirea privitorului către trei volume sculpturale orizontale ale „Nike”, dispuse aproape în rânduri paralele Steagul răsturnat ridică, ca pe o aripă, silueta pe jumătate goală a lui Nike Această asociere a statuii cu steagul care flutură deasupra baricadei insurgenților a intensificat patosul eroic al simbolismului său figurativ Formele sculpturale ale corpului puternic al lui Nike, crescând într-un ritm tensionat, amintind de plasticitatea elastică a musculaturii Rebelului, s-au ridicat deasupra piedestalului în corniche într-o împărțire ascuțită a volumelor generalizate, îndreptate în sus Punctul culminant al mișcării lui Nike a fost gestul mâinilor ei Contrastul coordonat al sabiei antice s-a întins pe orizontală, iar mâna stângă aproape verticală ridicată în sus a nituit instantaneu privirea privitorului În ritmul dinamic al siluetei, în energia volumelor sculpturale, în textura însăși plastică a bronzului, care păstrează urme de modelare entuziasmat de intensă, se putea simți o interpretare îndrăzneață a tradițiilor lui Rodin, Bourdelle și Mukhina, iar într-un construcție compozițională clară, școala lui Dunikovsky, care a învățat cum să creeze o construcție geometrică a imaginii pe contrast între verticală și orizontală Schema lor rigidă , ascunsă în plasticitatea vie a formelor, a creat acel zbor impetuos al lui Nike peste Piața Teatrului, care a stârnit un hohot de admirație în ziua deschiderii monumentului Alegoria zeiței grecești antice a victoriei „Nike” a fost percepută de polonezi prin prisma imaginii „Sirenei” din Varșovia, nefrântă de șase ani de ocupație Severul și curajos „Nike” din Konechny, care a absorbit toate răsturnările anilor de război, a devenit un nou simbol al patriotismului , nu numai al eroicei Varșovie, ci și al Poloniei tuturor oamenilor, care a luptat cu inamicul cu armele în mâini Zburând fără aripi, tragicul frumos „Varșovia Nike” a captat imaginația cu un impuls dinamic de a lupta, exprimând esența romantică a caracterului poporului polonez, destinul său istoric, patosul revoluționar al realizărilor lor Nu fără motiv, într-unul din numerele din iulie, ziarul Tribuna Ludu scria: „Din prima clipă, Varșovia a acceptat monumentul ca pe ceva drag și apropiat A devenit imediat al lui, al lui, Varșovia ” rezultatul celei mai intense căutări pentru Ultimate, care a reușit să-și creeze propriul concept artistic al imaginii bazat pe realizările artelor plastice mondiale, sovietice și autohtone Polonia Populară a apreciat foarte mult „Varșovia Nike”: în , Marian Konechny a devenit laureat al Premiului de Stat de gradul I În timpul lucrului său de șase ani la Varșovia Nike, Konechny a participat activ la multe competiții Proiectele sale de „Monument pentru Armata I a Armatei Poloneze” pentru Varșovia ( ), „Monument pentru Julian Marchlewski” pentru Lodz ( ), „Monument pentru insurgenții din Wielkopolska” pentru Poznań ( ), „Monument pentru Bolesław Prus” „ pentru Varșovia ( ) au fost premiate de juriu Proiectul „Monumentului lui Marie Skłodowska-Curie” pentru Universitatea care poartă numele ei din Lublin a primit primul premiu și a fost implementat în În plasticitatea formelor stricte generalizate ale „Monumentului Maria Skłodowska-Curie”, în siluetă, în ritmul pliurilor de îmbrăcăminte ieșind din spate ca niște contraforturi, se putea simți regândirea lui Konechny asupra „ Monumentului lui Jozef Ditl” ( ) de Cracovia de Dunikovsky În modelarea capului și a feței, a fost ghicită iconografia trăsăturilor Mariei Sklodowska-Curie adoptată de Dunikovsky în portretul său din seria Wawel Heads ( - ) Dar chiar în mularea frunții late, în crestele ascuțite ale sprâncenelor care atârnau peste ochii umbriți, în bărbia voinică, se vedea imediat mâna autorului Rebelului Ei au fost uniți de o comunitate de trăsături tipologice faciale, care au devenit decisive în caracterizarea figurativă și plastică a eroilor Finalei schemei compoziționale a „Nike din Varșovia” Întregul an a fost marcat de căutări ulterioare de expresie expresivă a zborului și căderii în numeroase schițe și schițe dedicate vechiului mit al lui Dedal și Icar În interpretarea sculptorului, acest mit „a fost o manifestare a înclinației omului către necunoscut care nu se stinge niciodată ” În același , Konechny a sculptat statuia Zagremma, stilizată în tradițiile artelor plastice egiptene antice, a cărei schemă exterioară era plină de un mare conținut intern În imaginea unei femei tinere și zvelte , în frumusețea castă a corpului ei, încătușată de o rochie strânsă, în agitația tremurătoare a chipului ei încântător, Bărbatul Finit a reușit să ofere o întruchipare vie a feminității într-un contrast contradictoriu de sentimente de mândră răzvrătire și timiditate În anul celei de-a -a aniversări a Marii Revoluții din Octombrie, Konechny a început să lucreze la modelul „Soldatului Libertății Monumentul Armatei Sovietice”, destinat Częstochowa Monumentul de bronz de șase metri al războinicului eliberator, cu o ramură de primăvară și pace în mâna ridicată, cu o mantie fluturând ca un steag al victoriei, a personificat puterea ofensivă a Armatei Sovietice Statuia a fost instalată pe un soclu de granit de metri în fața Primăriei Vechi în În ajunul împlinirii a de ani de la nașterea lui V I Lenin, la Cracovia a fost anunțat un concurs pentru cel mai bun proiect al unui monument închinat liderului revoluției pentru Nowa Huta Acest nou district din Cracovia, care a apărut acum douăzeci și șapte de ani la marginea satului sub numele sumbru de Mohyla, lângă cea mai puternică fabrică metalurgică din Polonia, construit cu participarea Uniunii Sovietice, purtând numele de Lenin, are acum peste de mii de locuitori, dintre care peste de mii sunt copii și tineri cu vârsta sub optsprezece ani Nowa Huta a devenit ziua de azi a Cracoviei antice, leagănul unei noi generații a clasei muncitoare și a inteligenței muncitoare, crescută în spiritul tradițiilor revoluționare A devenit un simbol al transformărilor sociale grandioase asociate cu implementarea ideilor nemuritoare ale lui Lenin pe pământul polonez, o întruchipare concretă a prieteniei frățești a popoarelor Poloniei și Uniunii Sovietice Ideea creării unui monument s-a născut la Cracovia și Podhale, unde Lenin a trăit și a lucrat în - De sărbătorile aniversării a de ani, pe Aleea Trandafirilor a fost pusă piatra de temelie a viitorului monument Locuitorii din Nowa Huta au depus coroane de flori si flori la temelia ei Șaptezeci de proiecte au fost trimise la concurs Fără a acorda premiul I și al doilea, juriul a acordat patru proiecte cu premii echivalente Autorii lor au fost sculptorii cracovieni Marian Konechny, Vincenty Kuchma și Adam Korpak, Jan Sek, Jerzy Bandura Prin decizia Comitetului pentru construirea monumentului, proiectul lui Marian Konechny a fost ales pentru implementare despre originea ideii monumentului în paginile revistei din Cracovia „Pshekrui”: „Sarcina pe care trebuia să o rezolv nu a fost una ușoară Cum să exprim ideile vii ale lui Lenin cu ajutorul unei dalte? A apărut imaginea unui Lenin plimbător” În efortul de a crea imaginea lui Lenin - un om și un revoluționar - Konechny a ajuns la concluzia că „imaginea lui ar trebui să fie dinamică, reprezentată în mișcare naturală” І și a decis să nu așeze statuia pe un piedestal înalt pentru a păstra contactul direct al imaginii lui Lenin cu oamenii care mergeau în apropiere Înălțimea piedestalului a fost de , metri, înălțimea sculpturii a fost de , metri Sâmbătă seara, aprilie , un tor zhestvennoe miting dedicat deschiderii monumentului Printre mulțimea de mii de oameni care au umplut Aleea Trandafirilor, bronzul Lenin „a mers” cu un pas încrezător și dinamic În silueta lui puternică, poate puțin prea ghemuită și densă, în înclinarea caracteristică a capului și în gestul mâinilor, familiar din știri, în mișcarea încordată a trunchiului cu umărul stâng puțin ridicat, în pasul său larg de acolo a fost o putere extraordinară, o intenție Pliurile pardesiului său fluturând din mersul lui rapid subliniau mișcarea viguroasă înainte a lui Lenin Ritmul de creștere al acestei mișcări a fost dezvăluit în diverse unghiuri, dar, poate, cea mai impetuoasă imagine a lui Lenin a fost într-o întorsătură de profil Plasticitatea monumentală a formelor „Monumentului lui Lenin” de Konechny poate fi comparată cu ansamblul arhitectural al clădirilor moderne cu mai multe etaje din regiunea Novaya Guta Scara monumentului, care stătea ca un monolit pe linia centrală a străzii în motive spațiale refractate prin expresia sculpturii baroc și plasticitatea modernă a formelor Pliurile tridimensionale în relief ale bannerului, care amintesc fie de țevile unei orgă, fie de botnițele pistoalelor, a doua dintre diviziunile orizontale ale monumentului, sporesc rapiditatea „Nike” cu un ritm dinamic Vântul revoluției, fluturând steagul, ridică „ Nike” deasupra solului Întreaga imagine a zeiței Victoriei, ținând torța Libertății în mâna ei stângă, este impregnată de o chemare de luptă la luptă Strigătul „Nike” îi pune în alertă pe luptătorii revoluției Compoziția sculpturală „Soldat, țăran, muncitor”, construită în monumentul din partea de vest, completează poetica condiționată, simbolică și alegorică a lui „Nike” cu imagini tipice În prefața „Muncitorului” este ușor să recunoaștem „Rebelul”: același cufăr zdruncinat cu respirație intermitentă, același tip de chip sever și curajos Trăsături tipologice ale persoanelor puternice și voinice ale afacerii „Soldat”, „Țăran”, „Muncătoare” M Finală Monumentul Mariei Sklodowska-Curie din Lublin Bronz , granit M Finală Monumentul lui V I Lenin în Nowa Huta din Cracovia Bronz, granit perspectiva cu vedere la Vistula și dealurile Krzesławice, determină rolul său dominant în planificarea urbană a cartierului Talentul unui urbanist înnăscut a fost întruchipat cu cea mai mare forță de Konechny în „Monumentul bătăliilor revoluționare din Țările Rzeszow” ( ), care a devenit principalul accent arhitectural și sculptural al noului centru din Rzeszow, „la răscruce de drumuri a principalelor rute Nord-Sud și Est-Vest” Ridicat la o inaltime de de metri, un monument gigant sub forma unei frunze de dafin, impartit printr-o deschidere spatiala in mijloc, a fost construit din beton intercalate cu aschii de granit gri Culoarea sa gri-argintie, parcă sclipind în jocul dungilor orizontale înguste care formează structura monumentului, se armonizează în ceea ce privește schema de culori cu clădirile administrative și publice din jur Sensul alegoric al frunzei-monument (în antichitate, eroii erau încununați cu lauri) se dezvăluie în imaginile eroice ale sculpturilor monumentale din cupru forjat situate în partea centrală Pe latura de est, la o înălțime de metri, se înalță Rzeszowska Nike După imaginea ei, anyuts prind din nou viață, subtil asemănătoare Lucrând la crearea de imagini-tipuri de „Soldat”, „Țăran”, „Muncitor”, Konechny s-a ghidat de ideea că „arta” este un factor care formează imaginația umană , inalienabil de societate și de oameni, deoarece creează valorile materiale şi spirituale cu care se identifică o societate sau un popor” În imaginile tipice „Soldat”, „Țăran”, „Muncitor”, sculptorul a încercat să arate eroii fără nume ai bătăliilor revoluționare din ținuturile Rzeszow Patosul luptei și al eroismului popular este conținutul monumentului, menit să modeleze gândurile și sentimentele maselor largi de oameni cu simbolism ideologic și figurativ, „reînnoite în percepția fiecărei generații ulterioare” Ideea structurii temporale a percepției unui monument monumental de către cele mai largi pături ale societății, contemporani și descendenți, l-a tulburat de mult pe Finsky În opinia sa, „cea mai mare dificultate a sculptorului este că monumentul acționează continuu” Konechny se opune aspru unei interpretări unilaterale a rolului monumentelor: „Aici se află în fața mea o fotografie veche a „Monumentului Grunwald” din Cracovia, distrus de naziști O soartă atât de tragică a avut apoi toate monumentele poloneze Apare o întrebare pe care o adresez așa-zișilor esteți moderni, care proclamă „noua” funcție a monumentului, reducând totul la un element care „bine ” organizează spațiul Întreb, fasciștii chiar s-au străduit la acea vreme să ne dezorganizeze piețele orașului? Sau pur și simplu ne distrugeau individualitatea , distrugeau valorile care mărturisesc existența culturii noastre? „Monumentul Grunwald”, despre care amintește Konechny , a fost construit la Cracovia pe cheltuiala pianistului și compozitorului Ignacy Paderewski, conform proiectului sculptorului Anthony Wiwulski, în onoarea a de ani de la victoria forțelor unite ale slavilor asupra Ordinul Cruciaților în bătălia de la Grunwald din iulie Marea deschidere a „Monumentului Grunwald” a avut loc pe iulie M Finală Zagremma Fragment Gips patinat pe Piaţa Matejko lângă clădirea Academiei de Arte În tragicul an pentru Polonia, soarta „ Monumentului Grunwald” a fost decisă: naziștii au început să-l distrugă A fost topit în cuptoare de oțel La ianuarie a avut loc un miting în Cracovia eliberată din Piața Di Matejko S-a instalat o masă care suna ca un jurământ: „În acest loc oamenii vor ridica un monument vechiului și noului Grunwald spre gloria victoriei slavilor uniți” Decenii mai târziu, construcția „Monumentului Grunwald ” a fost inclusă într-un plan amplu de lucrări de restaurare pentru restaurarea monumentelor culturale naționale Noul maiestuos „Monument Grunwald” a fost creat de Marian Konechny „Grunwald” lui a fost mai monumental, mai impetuos: „Aceasta este o reconstrucție, nu o replică, deoarece nu există original O fac conform propriului meu concept și nu moștenind orbește pe Vivulsky”, a povestit sculptorul despre munca de patru ani la „Grunwald”, în care l-au ajutat tinerii asistenți Bogush Salvinsky și Edward Kshak „Monumentul Grunwald” de Konechny exprimă ideea eliberării nu numai naționale, ci și sociale a poporului în figura unui țăran care rupe lanțurile Noul monument Grunwald arată patosul eroic al luptei și victoriei poporului polonez, privit într-o perspectivă istorică de către constructorul unei societăți socialiste, crescut în spiritul ideilor internaționaliste Nu e de mirare că Marian Konechny spune: „Când creez un monument, îmi interpretez propriile eforturi ca pe o căutare a unui răspuns la un anumit subiect, într-un anumit sens, dat Faptul că aceasta este o ordine publică mă inspiră și mai mult Atunci sunt plin de încredere, și repet acest lucru nu pentru prima dată, că un sculptor este o persoană de care are nevoie societatea, și chiar aș spune că este necesar” NOTE VII Congres al Partidului Muncitoresc Unit Polonez Raportul tovarășului Edward Terek - Pravda, , dec Dintr-o înregistrare a conversațiilor cu M Konechny din Loranc W Marian Konieczny Biografia r/ezbiarza Wy- dawnictwo Literackie Cracovia, , s treizeci Ibid, p treizeci Ibid, p Dolgopolov I Jan Matejko la Moscova - „Scânteia”, , nr , p Loranc W Op cit , s Ibid, p Dolgopolov I Decret op - „Scânteie”, , nr Dintr-o înregistrare a conversațiilor cu M Konechny din Loranc W Op cit , s Ibid, p model profesionist de la Academia de Arte din Varșovia și o adolescentă Anna Tarchinskaya au pozat pentru Konechny pentru Nike din Varșovia Trăsăturile feței ei au servit ca bază pentru sculptorul pentru a crea imaginea „ Varșovia Nike” Decizia capitalei Rada Narodova de a construi un monument pentru eroii din Varșovia a fost luată în august Loranc W Op cit , s Ibid, p Swipch Z Lenin powrocil „Ici Krakowa na Alcje Roz „Przekroj”, , nr , s Madejski J Leninowska tematyka w tworczosci artystycz-nej Album Wtodzimierz Lenin Pomnik la Krakowic Wydaw- nictwo Artystyczno-Graficzne PSW „Prasa-Ksi;jzka-Ruch” Krakdw, Ratajczak J Konieczny w urbanistyce „Zycie Literackie”, Cracovia, , kwietnia, s Dintr-o înregistrare a conversațiilor cu M Konechny din Acolo Acolo Acolo Urbanczyk A Pomnik Grunwaldzki w Krakowie Wydaw- nictwo Literackie, Cracovia, , s Dintr-o înregistrare a conversațiilor cu M Konechny din Căutări și realizări ale sculpturii iugoslave a secolului al XX-lea L Makarova Sculptura iugoslavă a secolului al XX-lea este un fenomen izbitor, unic în artele plastice europene și mondiale Are zeci de maeștri majori care au câștigat recunoaștere atât în țară, cât și în străinătate În ciuda istoriei a peste o mie de ani a artei plastice a popoarelor iugoslave, adevărata ei formare și înflorire sunt legate de secolul al XX-lea Două dintre marea importanță a evenimentelor istorice au jucat un rol remarcabil în acest sens - unificarea popoarelor iugoslave într-un singur stat în , după secole de dependență de vecinii mai puternici și lupta de eliberare națională împotriva fascismului în - , care s-a transformat într-un revoluție și a condus la crearea unui nou stat socialist Marile schimbări sociale și economice provocate de aceste evenimente, formarea unor noi idealuri civile, etice și estetice ale societății au constituit nucleul ideologic al dezvoltării creativității artistice contemporane a țării Arta a fost capabilă din punct de vedere istoric să se dezvolte activ , punându-și noi sarcini care reflectă viața și interesele oamenilor și, astfel, dobândind noul său public - largile mase democratice În cursul anului , cu ocazia împlinirii a treizeci de ani de la eliberarea țării, în Republica Federală Socialistă Iugoslavia au fost organizate numeroase expoziții de artă, rezumand dezvoltarea artelor plastice naționale Cea mai mare dintre ele a demonstrat munca a trei generații de maeștri ai Iugoslaviei din secolul al XX-lea: prima, care a pus bazele artei naționale a noului timp la sfârșitul secolului al XIX-lea și începutul secolului al XX-lea, când dorința de a exprima stările de spirit a intelectualității artistice avansate asociată cu conștientizarea intereselor naționale ale popoarelor iugoslave; a doua - generațiile din perioada luptei de eliberare împotriva fascismului, ai căror reprezentanți , artiști deja consacrați sau care își începeau activitatea creatoare, au participat la lupta poporului cu arme și artă; iar al treilea - postbelic generația ale cărei concepții artistice s-au format în Iugoslavia socialistă; Expozițiile „Arta iugoslavă în războiul de eliberare al poporului din - ”, „A șasea expoziție a Uniunii Artiștilor din Iugoslavia” și „Sculptura iugoslavă din - ” au adunat cel mai mare număr de lucrări: sute de lucrări de pictură , sculptură, grafică, afișe au fost prezentate în pereții sălilor de expoziție și muzeelor Expoziția de sculptură a avut loc în sălile Muzeului de Artă Modernă din Belgrad Criticii iugoslavi au scris că, fiind prima expoziție de acest fel și volum, a fost cel mai mare eveniment din viața artistică a țării din ultimii câțiva ani Aici au fost prezentați șaptezeci dintre cei mai autoriți maeștri Pereții de sticlă ai muzeului, care creează iluzia unui spațiu deschis – parcul alăturat a servit și ca expoziție de sculpturi – conțineau peste două sute de opere de artă În lucrările unor sculptori remarcabili precum Rendich, Augustincic, Krsinic, Radaush, Stojanovic, T Kralj și mulți alții , au atras atenția o varietate strălucitoare de aspirații creative, au fost urmărite anumite trăsături și modele de dezvoltare a artei plastice iugoslave, ceea ce indică faptul că asimilarea și dezvoltarea tradițiilor artistice naturale naționale care s-au dezvoltat în sculptura acestei țări datorită eforturilor și talentului celor mai buni maeștri ai săi Arta sculpturii se bucură de o atenție deosebită în Iugoslavia Există multe motive pentru aceasta Arta plastică este, poate, singurul tip de artă care, într-un fel sau altul, de-a lungul întregii istorii a slavilor de sud , plină de dramă de luptă și suferință, a servit ca expresie creativă a sentimentelor și gândurilor oamenilor, o manifestare a geniului lor artistic Sculptura în piatră și lemn, precum și arta de construcție a slavilor din sud, datează din secolele VI-V cu originile sale Arta plastică era aici strâns legată de arta străveche de a construi; maeștri de seamă ai arhitecturii și sculpturii slavei de sud au perfecționat -o în magnificele lor portaluri decorative, frize, decorațiuni sculpturale ale catedralelor și capelelor, catapeteasme etc Prin artele spațiale și artistice popoarele slave au intrat în contact în primul rând cu cultura antică, asimilând acel complex de artă umanistă mediteraneană care a lăsat o amprentă de neșters asupra istoriei întregii omeniri, iar slavii din sud, într-o oarecare măsură, au fost aproape de inima antichității, iar mai târziu Renașterea - Grecia și Roma, Bizanț, Veneția Mulți sculptori iugoslavi au moștenit cu bucurie unele dintre trăsăturile și tradițiile caracteristice ale artei plastice mediteraneene clasice, deoarece au simțit o atracție specială în ea , iar până astăzi unii sculptori ai Iugoslaviei se confruntă cu binefacerea nouă influenţă a acestor tradiţii Expoziția de sculptură de la Belgrad de la sfârșitul secolului al XIX-lea și prima jumătate a secolului XX oferă o idee despre tradiția sănătoasă a artei umaniste din trecut, pe care maeștrii iugoslavi o poartă ca o cursă de ștafetă Omul în toată diversitatea existenței sale fizice, emoționale și psihologice se află în centrul atenției artiștilor, el este, parcă, personificarea ideii definitorii a lucrărilor expuse aici În imaginea umană - aceasta, în cuvintele lui Michelangelo , "cea mai mare provocare pentru artist" - drama luptei, patosul muncii creatoare, tristețea doliu, bucuria strălucitoare a maternității, jubilația nestăpânită a tinereții sunt personificat Cele mai interesante, în opinia noastră, sunt acele lucrări în care se încearcă să-și exprime atitudinea față de eroic, frumos, dramatic prin diverse mijloace plastice, figurative Creandu-și interpretările expresive ale plasticității corpului uman, maeștrii iugoslavi demonstrează posibilitățile inepuizabile ale sculpturii realiste poetizată a frumosului ocupă un loc aparte în arta plastică iugoslavă În această direcție, maeștrii iugoslavi , în continuă perfecționare, caută în mod activ înțelegerea lor armonioasă , perfectă La izvorul acestei căutări se află lucrările remarcabile ale lui Ivan Meštrović și Antun Augustinčić („Vis”, „Așteptări”, „Psihie”, numeroase trunchi), realizate în anii și Sunt păstrate în proporții clasice, anatomie modelul mimic precis și elaborarea atentă a suprafeței creează o iluzie tangibilă a „corporalității” marmurei Frumusețea fermecatoare a corpului gol este inspirată de o expresie specială, a cărei expresie de către acești maeștri are o serie de trăsături specifice proprii - modelul compozițional caracteristic al picioarelor și gâtului, întoarcerea dinamică a corpului, inspirația de trăsături rafinate ale feței Puțin mai târziu, au apărut lucrările lui Frane Krsinic și Risto Stijovic, alături de care au intrat în istoria noii arte plastice iugoslave ca „creatori de forme melodice”, ca „cântărețe de femei” Sculpturile lor sunt de cameră, tendința decorativă aici este destul de clară: în cel mai bun decor , el încearcă să accentueze acea stare emoțională care ar putea fi numită beatitudine, în bronz el transmite un cu totul alt temperament Fermecatoarea lui Diana de bronz este o fată simplă, puternică , încrezătoare în sine În general, eroinele lui Krsinich sunt impersonale, el caută o imagine ideală într-o persoană Un alt meșter, Risto Stijović, care este cunoscut în Iugoslavia drept „poetul lemnului”, preferă marmura și bronzul lemnele nobile cu texturi rafinate El crede în puterea materialului adesea mai mult decât în puterea conținutului emoțional al imaginii; configurația sculpturilor sale este determinată de structura copacului, modelul și culoarea acestuia, astfel încât în final acest ob- care pentru percepția lor ar putea fi iarba verde a unui gazon, a unui parc, un mic interior deschis spre spațiu Sculpturile lui Krshinych sunt pline de emoții ascunse și sensibilitate subtilă Corpurile foarte tinere ale micilor sale eroine sunt proporționale , grațioase, blânde, mișcările lor sunt negrabite, ipostazele lor sunt de vis Se caracterizează prin linii moi, forme generalizate Principalul lucru pentru Krshinych este silueta generală, forma „raționalizată”, modelarea abia vizibilă Designul intern și extern al sculpturilor sale este întotdeauna oarecum „neclară”, obscure Iubește marmura și bronzul În marmură odată nu mai putem gândi în afara acestui copac cu toate trăsăturile lui Sculpturile lui Stijović sunt chiar mai impersonale decât cele ale lui Kršinić el încearcă să găsească în om un echivalent organic cu formele naturii vii Stijovich are propriul său tip preferat de femeie frumoasă - proporțiile și corelarea formelor corpului ei sunt întotdeauna dictate de o anumită asociere cu un copac puternic, masiv și mic , dar : al cărui rhness este lustruit de ploaie și soare Conceptele plastice figurative ale lui Ivan Meštrović și Tone Král în lucrările prezentate la expoziția „Marea văduvă” și „Tosca” sunt percepute ca fiind direct opus a ceea ce vedem în lucrările lui Krsinich și Stijović În configurația complexă a imaginii sculpturale, în volume dezechilibrate voit, „deplasate”, se poate ghici dorința artiștilor în formele unui corp gol de a transmite tensiune dramatică, expresie spirituală Costa Angeli-Radovani, care a început să lucreze în anii și , a reprezentat un fel de provocare generației anterioare de sculptori iugoslavi El a pus sub semnul întrebării conceptul de „armonică” ca formă care mângâie ochiul și a oferit propria interpretare a frumuseții corpului feminin, în care intonația principală era „antipoetizarea” Bucuria existenței carnale este șlefuită fizic la suprafață Silueta imaginilor sale plastice este îndrăzneață; Sfidător în franchețea sa, corpul „sănătos” al eroinelor sale - „Bathers” ( , ipsos), „Iphigenia” ( , piatră) și altele Lucrarea lui Angeli-Radovani conține unele stilistice Tema este una deosebită, foarte reacție specifică la conceptele lui Maillol în sculptură , subliniind în primul rând caracteristicile tectonice ale plasticului Angeli Radovani este fascinat de problema dispunerii pieselor portante și neportante, a volumelor de echilibru și statice , de iluzia masivității etc ; acest lucru se datorează interesului său profund față de ideea de monumentalitate în sculptură un corp sănătos, deși urât, dar totuși existent în această lume în ciuda tuturor – acesta este subtextul emoțional al acestei teme în opera lui Angeli- Radovani În ciuda faptului că anatomia figurilor descrise în el este complet diferită de, să zicem, la Mestrovic, Augustincic, Krsinic, Stijovic, el rămâne în limitele sculpturii figurative și exagerează mai degrabă plasticitatea naturală a corpului uman, mai degrabă decât orice din pare a fi de la ea Vmes: ? cu toate acestea, sculpturile sale au o formă neașteptată; „simplitatea” forțată a expresiei sale constă în distribuția specială a volumelor sculpturale, într-un mod accentuat de grosier În cadrul acestui articol, este imposibil să atingem toate tendințele principale din artele plastice iugoslave legate de problema înfățișării unui corp gol Interpretările conceptului de „frumos” la o persoană, care sunt oferite de stăpânii ei, sunt diverse; ele dezvăluie o serie de trăsături etice și stilistice care îi conferă un farmec aparte Sculptura din Iugoslavia se caracterizează printr-un interes pentru cele mai diverse teme Maeștrii săi nu sunt deloc limitați în înțelegerea sarcinilor artei naționale; în munca lor, există tendințe clar vizibile către generalizări figurative largi asociate cu ideea artistului despre soarta omului în lumea contemporană, aspirațiile morale ale epocii, rolul artei în viața societății etc Imaginile pe care le creează sunt impregnate de intonații emoționate, dramatice, care sunt caracteristice timpului nostru, cu ascuțitul său social și conflicte ideologice Încercările de a înțelege cu ajutorul mijloacelor plastice conținutul emoțional și psihologic al luptei și suferinței unei persoane sunt foarte caracteristice sculptorilor din Iugoslavia; ele reflectă ruperea vechiului și nașterea unor idei plastice noi Reprezentarea giganților construiti atletic („Milos din Obilii” și „Regele Marko” de Ivan Meštrovic, „Luptătorul” de Toma Rosandich), într-o mișcare puternică, ca și cum ar depăși un obstacol, a fost realizarea ideii unui luptător, al cărui caracter titanic poate fi personificat numai într-un corp gol, pliat proporțional, puternic Acest lucru a necesitat o suprafață atent lucrată, subliniind musculatura și dimensiuni mari ale lucrării Noile concepte plastice propuse în lucrările lui Vanya Radausz, Boris și Zdenko Kalin, Lojza Dolinar, Sreten Stoyanovich și alții, au oferit condiții prealabile pentru crearea unui nou tip de luptător și războinic, mai real și mai tipic „Textura rănită” a lui Radausz, temperamentul său agitat , care s-a manifestat chiar în primul ciclu „ Tifoid”; ușoare, aproape lipsite de tururi musculare, corpuri tinerești și copilărești ale lui Zdenko Kalin eliberate de excesul de masă; psihologismul subtil al mișcării la Stojanović, caracteristic portretelor și reprezentărilor sale ale unui corp gol etc , a oferit o serie de aspecte noi ale înțelegerii acestui subiect în arta plastică În noile imagini, diverse mijloace plastice au subliniat „ obișnuința”, imperfecțiunea eroului - luptător, partizan, revoluționar, implicarea lui cu oamenii muncitori Artiștii iugoslavi nu s-au oprit aici, gândirea artistică a continuat să îmbunătățească tehnicile care puteau acum să transmită nu doar „fața” eroului, ci un echivalent plastic al stării sale emoționale și psihologice Au apărut „Răniții” de Matija Vukovich și „Caderile” de Ante Grzhetich, iar apoi sculpturile „eshatologice” ale lui Glid Nandor, simboluri ale durerii, protestului, disperării, morții violente Generalizarea volumului plastic, deformare puternică, dotarea unui motiv specific cu semnificație simbolică, configurație complexă, spart, închis o linie subțire de siluetă, posturi dificile și uneori pur și simplu inimaginabile ale corpului, fețe aruncate înapoi, guri care țipă („nu o gură, ci un țipăt”) - tot acest arsenal de mijloace expresive a contribuit la transferul celei mai înalte expresii În general, aceste imagini plastice sunt o acuzare pasională de violență și vandalism Momčilo Krković, cu formele sale abstracte, a găsit și o expresie interesantă a ideilor și stărilor asociate cu luptele umane Monumentele sale monumentale (Eliberarea, - ; Detașarea, ; Oboseala, ) nu sunt doar o „piatră de marcare”; configurație complexă a volumelor plastice, textura forțată a pietrei, silueta generală, de regulă, model geometrizat al părților interne care alcătuiesc un singur monolit, ele evocă anumite asocieri pe care privitorul le asociază pentru sine cu conceptele de rezistență acerbă, mortală , cu cataclisme războaie, foamete, distrugere barbară a omului etc O serie de alți artiști caută mijloace expresive, încercând să transmită viziunea asupra lumii a timpului lor Chiar și acei maeștri care nu păreau să își propună să exprime în mod direct tema luptei creează imagini interesante în șevalet și sculptură monumentală, care completează imaginea de ansamblu a căutării artei plastice iugoslave în această direcție cu tonurile lor emoționale și sunetul stilistic Lucrările lui Vanya Radausz, Jovan Soldatovici, Kosta Bogdanovich și alții ni se par interesante în acest sens Tradiția și inovația sunt întotdeauna împletite în mod inevitabil în lumea imaginilor artistice, iar aceasta nu este o slăbiciune, ci o forță a artei cu adevărat progresiste Tradiția moștenirii artistice este doar unul dintre factorii care inspiră sculptorii iugoslavi; asupra lor un efect nu mai puțin stimulator îl exercită conceptele estetice ale timpurilor moderne Căutările stilistice ale sculpturii iugoslave sunt o reflectare a proceselor profunde care au loc în arta secolului al XX-lea Analizând opera maeștrilor iugoslavi, ei recurg adesea - și acest lucru este firesc - la analogii cu tendințele de vârf în sculptura mondială Cu toate acestea, dezvoltându-se în același ritm cu ea, sintetizând căutările și realizările sale , arta plastică a Iugoslaviei însăși are un impact asupra dezvoltării ideilor artistice de frunte ale timpului nostru; funcționează destul de activ în practica artistică a lumii moderne O trăsătură caracteristică a sculpturii iugoslave în această privință este că diversitatea căutărilor și soluțiilor sale stilistice se datorează sarcinilor de natură etică înaltă, care se dezvăluie în mod clar în munca artiștilor care diferă în felul lor, atitudinea față de tradiții și înţelegerea sarcinilor artelor plastice moderne Și, desigur, rezultatele acestor aspirații sunt departe de a fi echivalente Dar dacă avem în vedere direcțiile cele mai fructuoase ale dezvoltării artistice, atunci cei mai buni sculptori iugoslavi , asimilând noul limbaj al artelor plastice, îl folosesc nu de dragul său, ci, de regulă, pentru a exprima o întreagă gamă de idei legate de la viziunea asupra lumii a societății socialiste, cum ar fi ideile de revoluție și lupta împotriva fascismului, ideile de muncă și colectivism, ideile de patriotism și de îmbunătățire morală ( dovadă convingătoare în acest sens sunt memoriale iugoslave de după război) În același timp, încearcă să nu uite că atunci când se adresează oamenilor lor, trebuie să vorbească într-o limbă pe care o înțeleg, mobilizându-și toate forțele creatoare „Sculptorii noștri moderni ”, a scris Sreten Stoyanovich, „au supraviețuit influenței puternice a Occidentului cunoștințe extinse de la marii maeștri, în special de la Rodin și Bourdelle, continuă să urmeze arta maeștrilor moderni ai sculpturii populare Ei sunt convinși de experiența lor că adevărata bază a creativității poate fi găsită doar în propria lor țară, în caracterul ei și în originalitatea artei sale Dorința de a „veni la sine” este acum simțită foarte viu și este , fără îndoială, de mare interes O serie de sculptori iugoslavi încearcă în diverse concepte stilistice , uneori fructuoase, alteori discutabile, să găsească expresia acelor concepte și categorii noi care au fost înțelese de artiști abia în secolul al XX-lea Avem în vedere realizarea prin mijloace plastice a spiritului de colectivitate, solidaritate Cum, într-adevăr, poate fi exprimată în arta plastică ideea de rebeliune, demonstrație, revoluție? Compozițiile cu mai multe figuri, înfățișând în mod realist scene ale unei bătălii, o coloană de marș și execuția demonstranților, au constituit o opțiune interesantă pentru rezolvarea acestei probleme Drago Tršar se străduiește pentru propria sa generalizare plastică figurativă, folosind un sistem complex de tehnici artistice dezvoltate care îi permit maestrului să realizeze o întruchipare figurativă vie a temei Intonațiile de glorificare ale lui Tršar sunt foarte active, prin urmare această glorificare nu este a unui individ, ci a voinței unite a colectivului , a poporului Sculptori precum Drago Tršar, Dušan Jamonya, Stojan Batic caută adesea mijloace eficiente de exprimare în lucrările lor de șevalet, dar sculptura pe care o creează este, prin însăși natura sa, destinată pătratului Atracția acestor maeștri față de formele monumentale se datorează dorinței de a lăsa un „semn” al timpului lor, de a crea un anumit simbol Mulți sculptori din Iugoslavia în diferite perioade ale muncii lor au adus tema socială în prim-plan Vanya Radaush și Stoyan Batic l-au combinat cu succes în munca lor cu cele mai noi idei plastice Scrisul stilistic de mână a lui Radausz a suferit o serie de schimbări în cursul lucrării sale Pornind de la o descriere aproape naturalistă a lui „tifoid” și „sărac”, a ajuns în anii ’ la forme extrem de generalizate în care a încercat să găsească o soluție la o problemă stilistică care îl chinuia: cum să „țese” cât mai mult posibil într-o singură imagine artistică a unei persoane și a pietrei Mișcarea ruptă și aspră a lui Radausz s-a dovedit a fi cea mai expresivă în acele cazuri când, lucrând pe o temă socială, a folosit-o ca o modalitate de a înțelege grotesc realitatea în plastic, de exemplu, în „jelierii” și „curvele” sale Atmosfera imaginilor sale a fost numită „arzătoare”, „îndrăzneț de sarcastică” Sarcasmul este un dar surprinzător de rar în sculptură Radausz era absolut violent în sarcasmul său Ura nedreptatea socială „Suferința oamenilor îmi absoarbe complet atenția ”, a spus el „Am capacitatea de a le observa, de a simți, de a le experimenta Aceste suferințe mă amăresc împotriva a tot ceea ce este cauza lor imediată Stojan Batic oferă un cu totul alt aspect emoțional al temei sociale Minunatul său ciclu „Minerii” dezvăluie, cu ajutorul unor mijloace plastice deosebite, drama și romantismul muncii grele, dar necesare oamenilor Minerii merg la muncă, mineri care își iau rămas-bun de la soții, mineri în timpul unui incendiu de mine, mineri în vacanță etc - în imaginea lui Batic, în ciuda dimensiunilor reduse ale sculpturilor sale, acestea par semnificative și monumentale La fel ca Drago Tršar, Batić folosește tehnica unei siluete expresive, care capătă o putere figurativă extraordinară datorită studiului atent al unor volume și generalizării și îmbinării altora într- un bloc dominant (Banovići, ) Expresivitatea formei corpului uman și gestul forțat în imaginile acestuia se realizează și cu ajutorul unui model de relief excepțional de precis Sculptura în Iugoslavia este un fenomen complex, cu mai multe fațete Cu greu este posibil să vorbim despre asta în cadrul unui articol Am încercat să arătăm doar câteva dintre principalele sale tendințe, care s-au văzut clar în lucrările expuse la expoziția de la Belgrad „Sculptura iugoslavă - ” Semnificația enormă a acestei expoziții constă în faptul că opa a oferit ocazia de a vedea plasticul iugoslav în dezvoltare Ea a arătat că sculptura Iugoslaviei are toate calitățile unui fel de școală națională Sculptura din Iugoslavia nu stă în afară de linia principală de dezvoltare a artei progresive, în timp ce, în același timp, se bazează în mare măsură pe propria experiență anterioară Sintetizând în mod creativ concepte noi și vechi ale artei plastice mondiale și domestice, învățând lecțiile celor mai mari maeștri ai săi, sculptura Iugoslaviei își îmbunătățește în prezent în mod activ limbajul expresiv, conturând perspectivele pentru viitor Moștenire artistică Despre viziunea asupra lumii a lui Vrubel P Suzdalev De la începutul anilor , interesul pentru moștenirea artistică și personalitatea lui M A Vrubel a crescut din nou în istoria artei sovietice, așa cum se poate observa din articolele și cărțile publicate recent de istorici de artă celebri Aparent, o nouă înțelegere a moștenirii și personalității lui Vrubel la nivelul factologiei moderne, problemele și metodologia au devenit o necesitate istorică necesară și conștientă de a stăpâni problemele ideologice , artistice și socio-psihologice încă puțin studiate sau neînțelese ale istoriei artei ruse a timpului său În același timp, starea literaturii despre Vrubel pe care o avem în prezent poate părea ciudată: printre numeroasele cărți, articole, eseuri, albume, cataloage, publicații științifice, educaționale și populare, nu există o monografie suficient de completă fundamentată științific , nu există nicio publicație în care, cu deplinătatea necesară, să fie adunată toată moștenirea artistică și literară a artistului marile expoziții dedicate aniversării a de ani de la nașterea artistului în , care au dus la publicarea de cataloage, iar apoi o serie de articole, albume, publicația și retipărirea corespondenței artistului și a memoriilor contemporanilor săi Au fost publicate materiale noi, articole de natură conceptuală, s-a acumulat un amplu comentariu științific asupra faptelor și s-a extins gama de lucrări reproduse Dar cu toate acestea, există încă o mulțime de obscure, nedescifrate în biografie, viața artistică, în conținutul viziunii despre lume a lui Vrubel Aparent, a sosit timpul nu doar pentru studii ulterioare , ci și pentru a rezuma ceea ce s-a făcut În așteptarea acestei lucrări, este util să discutăm unele probleme ale studiilor moderne Vrubel, fără de care o monografie detaliată este imposibilă Chiar și S Yaremich a susținut - știa acest lucru de la Vrubel însuși sau de la rudele sale - că, în primul an de studii la universitate , Vrubel a studiat istoria filozofiei după Kuno Fischer, apoi a trecut la lucrările lui Kant, cunoștință cu care „a lăsat o urmă adâncă pe viață a lui Vrube ” Pentru a verifica această afirmație a unuia dintre primii biografi ai lui Vrubel, este necesar să înțelegem întreaga moștenire spirituală creativă a artistului, ceea ce este posibil într-o monografie detaliată Articolul va trebui să se limiteze la a lua în considerare în principal afirmațiile teoretice ale lui Vrubel care au ajuns până la vremea noastră și, mai ales, trei documente care, din anumite motive, au fost lăsate de Yaremich și de toți cercetătorii ulterioare fără descifrare și analiză Ne referim la inscripția zgâriată pe fundalul primului tablou non-academic din , Hamlet și Ophelia (ulei, Muzeul Rus), așa-numitul Draft Lecture Notes (pentru elevii Școlii Stroganov, - ) și o scrisoare către Ye I Ge Cea mai fragmentară și enigmatică primă notă din spune că în procesul de lucru la primul tablou, început „pe lângă Academie”, Vrubel a fost depășit de reflecții filozofice, s-a ocupat cu întrebări generale despre Ființă și Conștiință, pe care le-a fixat direct pe pânză cu mâner de pensulă, căci mai mult, probabil, într-o oarecare măsură încearcă să le răspunzi în compoziția sa Iată nota aceea „Conștiința ) a infinitului Confuzia conceptelor de dependență umană ) a vieții Infinit și dogmă Infinit și știință (un cuvânt de neînțeles — PS) infinit și dogmă în unire cu conștiința vieții, atâta timp cât morala se sprijină pe " În , Vrubel a schițat un program concis - note filozofice, legate în conținut și terminologie de inscripția de pe tablou: „Necesitatea” este eternă și nesfârșită Acesta este un atribut „obiect” „Subiect” – conștiința se prăbușește în acest ocean vast și își imaginează că îl poate înghiți Fiecare înghițitură este o oportunitate Numără câte din aceste înghițituri Și cât de prost e o persoană când crede că își încununează una dintre „oportunitățile” mizerabile cu o „necesitate”: (iubiți -vă aproapele ca pe tine însuți, Egalitatea în uniuni) Jucării! Necesitatea se îngrămădește cu toată greutatea egoismului de necontestat (un cuvânt de neînțeles — PS) și nu mai rămâne nimic din jucării Fiecare efort presupune un punct final, un scop; scopul este coroana efortului atunci când este nevoie și nu permite combinarea Un astfel de scop necesită în mod fatal unitatea planului, adică fiecare ciocnire de direcții datorată avantajului trebuie neapărat să se încheie cu victoria unuia și nu permite coexistențe analoge acestui mare scop al „necesităţilor”, care este lumea, dacă nu ar fi această unitate de plan, care Și mai departe, în anul următor, într-o scrisoare către E I Ge, Vrubel a scris (într-o stare de emoție dureroasă): „Când știința deschide orizonturile maiestuoase ale „ necesităților” și strălucitul german a arătat neputința și mizeria „posibilităților” inventate de om în fața „necesității”, atunci dragii vite a găsit oportun să regurgiteze una dintre „posibilitățile” și înghiți acest nămol care a stagnat în stomacul lor, care la un moment dat avea proprietățile hranei adevărate și, de-a lungul secolelor, în stomacul idioților s-a transformat în klystism american Când arta încearcă din toate puterile să iluzorieze sufletul, să-l trezească din lucrurile mărunte ale vieții de zi cu zi cu imagini maiestuoase , atunci ea (Vrubel înseamnă L N Tolstoi - P S ), cu triplă furie își protejează vederea cu jumătate de inimă de strălucire ușoară Înainte de patetic, oftă despre eructația sa dulce și despre guma de mestecat de meschin, presupus naturalism de zi cu zi Din însemnările și scrisorile citate aici, cu toată fragmentarea și subestimarea lor, se poate înțelege că Vrubel, în cursul vieții sale intelectuale mature, se gândea constant la relația dintre „Infinit” și „Viață”, „Obiect” și „ Subiect”, „Necesitate” și „Capacități” Tradus în terminologia filozofică modernă, aceasta înseamnă că a fost ocupat cu principalele întrebări ale filosofiei despre relația dintre Materie, Ființă și Conștiință , absolutitatea și relativitatea cunoașterii („Infinitul și Dogma”, „Infinitul și Știința”), despre Libertate și Necesitatea („Necesitate” și „Posibilitate”) În , el a împărtășit concepția lui Kant cu agnosticismul, dualismul, imperativul categoric și legea morală În notele ulterioare și într-o scrisoare către E I Ge, el rezolvă contradicția dualistă dintre „necesitatea” obiectului și „posibilitățile” subiectului în direcția schopenhauer-nietzscheană a scopului volitiv, care, potrivit lui Vrubel, este „cununa străduinței atunci când este necesar”, cere „unitate de plan și nu permite coexistențe similare În aceeași direcție, Vrubel vede scopul artei - „să iluzie sufletul, să-l trezească din lucrurile mărunte ale vieții de zi cu zi cu imagini maiestuoase ” În ceea ce privește imperativul categoric kantian, la începutul anilor Vrubel i-a spus odată lui Yaremich: „Moartea, care rezolvă toate contradicțiile, este imperativul categoric” Această concluzie a fost rezultatul reflecțiilor artistului asupra ființei și conștiinței pe parcursul unui deceniu și jumătate care au trecut de la Hamlet și Ophelia, când se pare că el credea că „infinitul” și „dogma” (credința) sunt în unire cu „conștiința Viața” capabilă să rezolve toate contradicțiile, „atâta timp cât moralitatea se bazează pe ” Pe ce? Desigur, pe legea morală kantiană Yaremich știa, fără îndoială, de la Vrubel însuși despre tratarea lui Schopenhauer, a cărui filozofie a studiat-o după Kant În ceea ce privește influența filozofiei lui Nietzsche asupra artistului, cercetătorii sovietici au început să scrie despre acest lucru , crezând, nu fără motiv, că „germanul de geniu”, care „a arătat neputința și dezordinea „posibilităților” inventate de om în față de „necesitate”, este nimeni altul decât imoralist, creator al mitului supraomului - Friedrich Nietzsche Chiar și M Voloshin a remarcat: „Există ceva în comun între nebunia lui Nietzsche și nebunia lui Vrubel” Asemănarea tragediei vieții a doi purtători de patimi răstigniți pe crucea aceleiași afecțiuni - boala secolului, este evidentă și importantă pentru cercetătorul din vremea noastră; dar este la fel de important să urmărim unele paralele ideologice între ele, pentru că au existat și, cel mai important, pentru că nu au fost rezultatul bolii lor comune, nu doar o manifestare a calităților lor personale, ci o consecință a istoriei sociale, o produs direct al epocii crizei vechii culturi burgheze Paralele ideologice dintre ei se găsesc în originile sociale, filosofice și cultural-istorice ale viziunii lor asupra lumii : creșterea în familii respectabile de inteligență burgheză, filozofie clasică, literatură și muzică, Kant și Schopenhauer, gânditori și scriitori antici ; apoi - singurătatea spirituală și independența creativității , izolarea și autoizolarea de mișcările sociale de masă ale vremii lor; în fine, ele sunt cele mai evidente în raport cu art Vrubel nu a împărtășit ideile mizantropice ale lui Nietzsche, nici cultul violenței, nici apologia războaielor și a trădării politice, nici „supraomul ” său inuman, nici obscurantismul rasial și alte idei profasciste Apelul nominal pe care l-am menționat, poate, nu a apărut din lectura lui Nietzsche, a fost rezultatul unei dezvoltări similare a unor personalități apropiate prin natura lor biologică și socială Vrubel era aproape de „aristocratismul spiritului” al lui Nietzsche și de negarea dezgustătoare a ideologiei filistinismului, a pozitivismului, „sănătății mentale”, a moralității sanctimonioase, a raționalismului său vital și teoretic sau, mai degrabă, a caracterului practic mulțumit de sine în orice, inclusiv în cultură Vrubel nu a opus nicăieri instinctul intelectului, viața istoriei, arta științei, dar el credea că conștiința „confunda” conceptele de dependență a omului de „infinit ” și „viață”, că poruncile moralității creștine - de exemplu, „dragostea” vecinul tău ca tine însuți”, sau bazele democrației – „egalitatea în uniuni” – „nu este o „necesitate ”, ci doar una dintre „posibilități”, și aici l-a abordat pe Nietzsche Cu Nietzsche, Vrubel este legat de cultul estetic al geniului și erou al lui Schopenhauer, de preferința pentru tragic și tragedie în artă „măruntă, cotidiană”, maiestuoasă și patetică – viața de zi cu zi „pretins naturalism” Fascinația lui Vrubel pentru învățăturile lui Kant, apoi Schopenhauer, apropierea de unele idei filosofice și estetice ale lui Nietzsche nu a fost un fenomen excepțional în Rusia vremii sale Contemporanii săi mai tineri, simboliștii ruși, poeții și prozatorii, teoreticienii, ale căror idei artistice erau uneori fascinate și subjugate de pictura lui Vrubel, au urmat aceeași cale în concepțiile lor filozofice și estetice Învățăturile lui Schopenhauer și Nietzsche au avut o mare influență asupra formării viziunii asupra lumii a simboliștilor ruși la începutul secolului al XX-lea Asemănarea ideologică remarcată dintre Vrubel și Nietzsche, influența celor doi asupra înțelegerii artei și a viziunii asupra lumii a simboliștilor ruși au origini sociale comune - sălbăticia și inerția instituțiilor statului care dau naștere la ignoranță și inerție a birocratic-meschinilor- public burghez Un test împotriva burgheziei și filistinismului culturii ruse este rezultatul influenței în mare parte inconștiente a acestor cauze asupra conștiinței artistului și a poeților simboliști Dar acest protest, atât pentru Vrubel, cât și pentru simboliști, nu a avut ca rezultat decât o revoltă estetică împotriva tuturor instituțiilor morale ale burgheziei Estetismul, și nu lupta politică și ideologică, a fost pentru inteligența artistică nobil-burgheză o formă istorică condiționată social de rebeliune spirituală împotriva instituțiilor economice și etice ale epocii burgheze De remarcat în termeni istorici este faptul că „Demonul” de M Yu Lermontov a fost un produs al romantismului revoluționar nobil, erou-imagine al unei revolte politice împotriva autocrației, iobăgiei și „ mulțimea curții” și în condițiile Rusia la cotitura revoluției din , „Demonul Vrubel a fost un erou romantic doar al unei revolte estetice împotriva meschinismului și cotidianului „pretinsului naturalism” al burgheziei Cu toate acestea, în timpul ascensiunii revoluției, „Demonii” lui Lermontov, Vrubel și Chaliapin au fost percepuți ca rebeli politici revoluționari „Vrubel a explicat că în Demonul învins el vrea să exprime multe lucruri care sunt puternice, chiar sublime într-o persoană pe care oamenii consideră că este o datorie să-l îndepărteze din cauza ideilor creștine ale lui Tolstoi Era nou”, a scris E I Ge, „că a explicat conținutul tabloului său, înainte de a constata că, urmărind conținutul, artistul își strică opera, întrucât forma este totul” Din aceasta putem concluziona că ascensiunea mișcării revoluționare și premonițiile schimbării asociate cu aceasta, întreaga psihologie socială a revoluției ruse în creștere, s-au reflectat în unele moduri complexe în mintea unui astfel de artist apolitic, un „aristocrat al spiritul” și un estet, așa cum a fost Vrubel, de -a lungul anilor și , au avut și un impact asupra lui, schimbându-și părerile teoretice asupra conținutului în artă, despre care tăcuse mereu, fără să obosească să repete că artistul ar trebui să se ocupe numai de tehnică-formă Nu trebuie să credem că Vrubel a fost îmbrățișat de ideea utopică de „salvare a omenirii” cu ajutorul pensulei sale, dar „re-crearea” vieții și umanității ca obiectiv principal al culturii și artei i-a devenit aproape în începutul anilor ; acest gând l-ar putea capta complet în timpul căutării eroului său tragic principal Vrubel a venit la ideea de a re-crea o persoană prin artă mai devreme decât simboliștii ruși și, probabil, independent de ei: articolele și cărțile filozofico-religioase și filozofico-estetice ale simboliștilor au apărut în principal după „Demonul învins” La începutul anilor , Vrubel a devenit fascinat de Ibsen și și-a promovat dramaturgia în rândul tinerilor din Abramtsevo Dacă a văzut atunci la Ibsen un scriitor – „creatorul vieții” – nimeni nu știe, dar se știe că doctorul Shtokman i-a fost aproape în independență, în „Fantome” a simțit prezicerea tragediei personale; evaluarea sa generală despre Ibsen este „acesta este un Tolstoi mai uman și, prin urmare, o viziune mai profundă și mai largă” * * * Pentru a înțelege viziunea asupra lumii a lui Vrubel și a artei sale, este important să analizăm opiniile sale religioase, atitudinea sa față de doctrina creștină („Dogma”), față de tolstoiism, față de ideile lui F M Dostoievski, față de căutarea lui Dumnezeu filozofică și estetică rusă A ne rezuma la a afirma indiferența lui Vrubel față de religie, pe baza mai multor remarci ale sale din scrisori, înseamnă a simplifica această problemă complexă, a simplifica complexitatea conștiinței lui Vrubel ca artist și gânditor „Atitudinea lui față de religie a fost de așa natură încât, arătând spre opera care l-a absorbit la un moment dat, el a spus odată: „Arta este religia noastră; și totuși”, a adăugat el, „cine știe, poate că mai trebuie să fii atins” Motto-ul lui a fost „II vera noi bella” (adevărul în frumusețe ) Aceasta este mărturia celui mai apropiat artist, în care nu există niciun motiv să nu ai încredere Dar afirmațiile lui Vrubel, în general, și despre religie în special, ar trebui tratate în același mod cum a sfătuit T Mann să-l înțeleagă pe Nietzsche: nu pot fi luate literal, absolut, „în serios”, trebuie comparate cu motivele care le-au cauzat Vrubel a crescut într-o familie care era respectabilă din punctul de vedere al bisericii - aici se respectau toate ritualurile prescrise, dar nimeni nu s-a dedicat slujirii lui Dumnezeu Potrivit tatălui său, Vrubel era catolic, a participat la liturghii, la gimnaziu a predat aproximativ „legea lui Dumnezeu”, pentru care a fost remarcat de „legiuitor”, care a păstrat cele mai bune amintiri ale elevului său Nimic din comportamentul și gândurile tânărului Vrubel nu a depășit limitele normelor intelectuale și morale ale cercului său social, dacă, în aspectul care ne interesează acum, nu acordăm o importanță deosebită pasiunii sale pentru istorie, teatru, artă și literatura clasică La universitate , Vrubel era pasionat de filozofie; în anii universitar , el privește religia în principal din poziții estetice Într-o declarație celebră despre Rafael, el aduce „sfințenia” mai aproape de „sentimentalismul de mai târziu” și își afirmă viziunea asupra lucrurilor: „clerul catolic și nu trecând în revistă lucrarea sa timpurie „Piatra de mormânt”, Vrubel i-a spus lui Yaremich: „La asta, în esență, ar trebui să mă întorc” Și în aceeași primăvară, într-o scurtă autobiografie scrisă la cererea editorilor World of Art, Vrubel enumeră în detaliu toate lucrările sale monumentale - în primul rând, Pogorârea Duhului Sfânt, Înmormântarea, două figuri de îngeri într-un botez, patru icoane pentru catapeteasma Evoluția atitudinii lui Vrubel față de învățăturile și literatura lui L N Tolstoi este, de asemenea, esențială pentru înțelegerea acestei probleme; îi cunoaștem pasiunea din tinerețe pentru operele marelui scriitor, ilustrațiile sale pentru Anna Karenina, apoi se răcesc și, în sfârșit, în anii , un protest activ împotriva învățământului și literaturii, împotriva lui Tolstoi în general „Ura lui pentru Tolstoi era atât de mare , încât nici în glumă nu putea vorbi despre asta indiferent” Confirmare o găsim și în arhiva artistului; S- a păstrat proiectul lui Vrubel „O conversație cu o mare celebritate”, scrisă pe bucăți de hârtie ; și, ca toate ciornele lui Vrubel, scrise ilizibil, cu o notă de subsol avea nevoie de această sfințenie (a artei — P S ), pentru că erau profund estetici, filozofi profundi și prea clasici pentru a fi fanatic-sentimental” l Cu astfel de vederi, Vrubel a mers la Kiev pentru a picta catapeteasma și a restaura frescele din biserica Mănăstirii Sf Chiril La Kiev, apoi la Veneția și Torcello, s-a cufundat în iconografia și canoanele decorative ale artei bizantine , rămânând practic un „estetic profund” și un „filosof profund” Dar, în timp ce lucra pentru Biserica Sf Chiril și Catedrala Vladimir, comunicând cu N Prahov și V Vasnetsov , el nu a putut rămâne doar din punct de vedere estetic și să nu se gândească la însuși spiritul și sensul picturii religioase antice Gama de imagini de icoane, fresce și schițe pe care le-a executat, conținutul lor filozofic și etic pentru contemporani au provocat în el o „reacție în lanț ” și dorința de a da propria soluție temelor și imaginilor „eterne” Nu întâmplător, în anii Kievului, pe lângă lucrările comandate pentru biserici, Vrubel și-a pictat pentru sine pe Hristos, Maica Domnului și pe îngeri Se poate crede că Demonul i-a apărut inițial și în această mulțime de imagini religioase, ca urmare a obișnuirii cu lumea specifică a cereștilor și a înțelegerii semnificației filozofice și simbolice a teologiei Un alt „Demon” și alte lucrări au adus glorie lui Vrubel , puțin, poate deloc legat de biserică și de învățăturile ei, dar el însuși s-a uitat serios la frescele și icoanele sale din Kiev În primăvara anului în Biserica Sf Chiril, în margini, cu adaosuri şi abrevieri În , această notă, care este foarte importantă pentru înțelegerea lui Vrubel, a fost pentru prima dată complet descifrată și publicată de L Kuzmina , cercetător la Muzeul Tolstoi „Sărăcit, mic, nedescris, aproape unul dintre acei polonezi, pe care Dostoievski i-a tratat cu atât de dispreț , am apărut, datorită ospitalității vaste care l-a distins pe proprietarul Poiana Plictisitoare, în fața ochilor posomorâți, pătrunzători și înfometați ai lupului din costumul acelui bine-născut, dar totuși un țăran ale cărui picioare nu ajută, în ciuda faptului că le exersează și merge cu bicicleta acasă, călărie și arat A nu face nimic la prima vedere - a privi o vreme în jur - nu este rău, dar pentru asta trebuie să ai măcar o „Poiana plictisitoare” Slavă Domnului, viața este mai înțeleaptă și biciuiește cu mâna paternă pe idioții leneși Unde este conversația? Cititorul va întreba Tu, care te-ai recomandat atât de prost chiar la începutul articolului, pur și simplu rănești Da, interlocutorul meu a tăcut, dar nu ca Hristos înaintea Marelui Inchizitor, ci drapând un loc gol cu îmbufnarea celebrului Augur, pentru că nu avea ce să răspundă Putea să mă sărute în tăcere, ca cel din Dostoievski, dar prea mult în el, un aristocrat, silueta îmi stârnea dezgust L Kuzmina nu datează acest document, care este numit (probabil de A A Vrubel) „Proiect de note ale lui M A Vrubel despre întâlnirea cu L N Tolstoi ( ) la o ședință” în arhivele Muzeului Rus Între timp, stilul „notelor”, tonul obscur, incoerența părților individuale indică faptul că a fost scris nu mai devreme de sfârșitul anului - începutul anului , când Vrubel a căzut într-o emoție nervoasă dureroasă, o stare critică de psihicul lui Scrisorile și declarațiile sale din acea vreme pot servi drept confirmare Data întâlnirii artistului cu Tolstoi este mai puțin clară, deoarece Vrubel ar fi putut fi la Yasnaya Polyana abia în prima jumătate a anilor , când respingerea sa față de tolstoi nu ajunsese încă la o ostilitate atât de puternică În special, raționamentul din nota despre „nea face” ar fi putut apărea din lectura articolului cu același nume al lui Tolstoi în Probabil, „însemnările” erau amintirea unei întâlniri relativ veche, animată de un nou atac de „ura lui pentru Tolstoi” (vezi scrisorile lui Vrubel către E I Ge și I S Ostroukhov) Cu toate acestea , ar fi putut fi o a doua întâlnire în , în timpul „ședinței spirituale” a cuiva Este posibil ca Vrubel să fi scris „memoriile” ca un articol — o reacție la ascensiunea publică a sentimentelor lui Tolstoi, cauzată de „Determinarea Sfântului Sinod din - februarie asupra contelui Leo Tolstoi” și a marelui scriitor „ Răspuns” la sinod Acest lucru va fi discutat mai jos Din „Proiectele de note” se pot înțelege următoarele: negarea de către Vrubel a învățăturilor lui Tolstoi, cu creștinismul său, „simplificarea”, „nerezistența la rău”, părerile sale asupra artei, „răsturnarea” lui Shakespeare a dus în cele din urmă la ostilitate personală, pe care l-a reținut, cât a putut, sub influența lui N I Zabella și a bunului simț După cum se poate vedea din scrisoarea sa către E I Ge, el l-a învinovățit pe Tolstoi pentru toate eșecurile sale , crezând că influența enormă a învățăturilor marelui scriitor asupra minții publicului este motivul „jumătății viziunii”, neînțelegerii și chiar ostilității față de acesta eroic, puternic și sublim în om , angajamentul ei față de meschin și cotidian în viață Vrubel îl vedea pe Tolstoi ca pe un „muzhik”, în ciuda generozității și aristocrației contelui Vrubel scrie că Tolstoi a tăcut, ca un augur, „pentru că nu avea ce să răspundă” Ce a spus Vrubel? Ideile, judecățile despre viață, literatură și artă ale creatorului „Demonului” nu puteau fi înțelegătoare lui Tolstoi Deși nu se cunoaște o singură remarcă a marelui scriitor despre urătorul său sau operele sale, știm doar că fiicele scriitorului, Tatyana Lvovna, au fost ilustrații „neplăcute” pentru Lermontov Probabil, Tolstoi a tăcut pentru că nu a vrut să-l jignească pe extraordinarul artist-antitolist , deși accidental, dar totuși oaspete în Yasnaya Polyana Vedem că Vrubel în notă se compară cu „ Marele Inchizitor”, iar dacă memoria îi este bine, putem presupune că vorbea tocmai despre acele idei care au fost neplăcute pentru Lev Nikolaevici În același timp, „sprețenia ascunsă” a minții lui Vrubel, despre care L Kuzmina scrie în comentariile publicației, după părerea noastră, poate fi văzută doar în ultimele rânduri ale notei, care au dat dovadă de încredere în sine și megalomanie care nu erau caracteristice lui Vrubel până în momentul critic al bolii sale Pentru prima dată, se știe din „însemnările” pe care Vrubel le-a citit și recitit pe Dostoievski: trebuie să ne amintim bine de frații Karamazov pentru a dispune liber de personajele și scenele romanului - și de „polul plictisitor” secundar și de celebrul dialog dintre Hristos și „Marele Inchizitor” Mai mult, moștenirea ideologică a lui Dostoievski, care considera frumusețea un instrument de mântuire a omenirii și a cărei influență era atât de semnificativă, mai ales asupra simboliștilor ruși și a căutătorilor de Dumnezeu, nu putea decât să atingă conștiința lui Vrubel Până în momentul în care Vrubel a fost internat într-un spital de psihiatrie, nimeni nu a văzut nimic religios nici în arta lui, nici în artistul însuși Pictorii angajați în pictarea Catedralei Vladimir - V Vasnetsov, M Nesterov, au fost surprinși de ușurința, chiar, poate, frivolitatea , cu care Vrubel a pictat pe o pânză o călăreață de circ peste uimitoarea Oranta, pe cealaltă - ", a înregistrat „ „Hristos în grădina Ghetsimani”, pe al treilea - „Adam și Eva” de dragul imaginii aceluiași „articol de circ” І Dar din , când gloria creatorului „nebunului” al „Demonului” a început să se aprindă puternic și în loc de porecla „decadent șef”, „bietul cuvânt geniu” a fost afirmat în spatele lui, în interpretarea „Vrubelului” ” fenomen, se conturează o direcție care pune la baza conceptului său religiozitatea profundă a sufletului artistului, ascunsă anterior tuturor Un început l-a dat A Benois, care, într-un articol din revista „World of Art”, mărturisindu-și greșelile timpurii în interpretarea și evaluarea artistului, a prezentat acest concept, deși cu semnul minus: „Creștinismul, sau mai bine zis , Hristos însuși , nu este nimic de căutat în arta lui Vrubel", a scris Benois „Imaginile sale ale lui Hristos sunt pline de frumusețe strictă și de mister mistic, dar este greu de crezut că acesta a fost Hristos Neînțelegerea proprie a lui Vrubel sau neînțelegerea veche a lui Vrubel l-a smuls pe Vrubel de Hristos El însuși nu părea să aibă încredere în el Mai aproape de el era Prințul acestei lumi, Lucifer, un înger frumos, nu diavolul „locuitor” al lui Karamazov, ci frumos , deși înșelător, apropiat, tandru cu oamenii, deși însetat de ei chin Demonul este la fel de zdrobit și mândru, la fel de tragic ca Vrubel însuși au contribuit la apariția acestui concept : prima a fost înclinația editorilor World of Art către misticismul filozofic și religios (articole de D Merezhkovsky, N Minsky, V Rozanov ), a doua a fost ideea delirante a bolnavului Vrubel, îi cunoștea medicii, rudele, prietenii care l-au vizitat în spitale, artiști și critici Dacă prima împrejurare a primit o acoperire relativ largă în literatura sovietică despre arta acelor ani, atunci s-a scris neglijabil puțin despre a doua, probabil pentru că istoricii de artă nu au îndrăznit să caute vreun sens rațional în declarațiile „bolnave” (scrise și oral) a artistului bolnav ; chiar și în publicațiile scrisorilor artistului din - , în cea mai mare parte, tot ceea ce a fost luat ca o consecință a bolii a fost omis sau exclus Credem că cercetarea, chiar și critica de artă prin excelență, nu ar trebui să se oprească la trăsătura periculoasă a bolii psihice a artistului, dacă tinde spre deplin, și nu pe jumătate Din scrisorile lui Vrubel însuși, din memoriile și corespondența oamenilor din jurul lui, rezultă că halucinațiile și ideile obsesive ale pacientului erau remarcabile prin constanța lor uimitoare, iar prezentarea lor în scrisorile și poveștile lui Vrubel surprinde cu o concretețe uimitoare și un „logica” particulară a introspecției Ideea dominantă a remedierii lui Vrubel a fost asuprirea lui de către un păcat teribil al său și, ca urmare , dorința de mântuire morală și fizică crudă - autotortura prin foame, insomnie și forme similare de „ascetism” Iată două fragmente din scrisorile lui Vrubel către soția sa, tipice în acest sens: „Sunt singura ființă umană din lume care a manifestat atâtea vise rele și necinstite; iar vocile și sentimentele interioare s-au repetat despre asta de când boala mea a continuat Și a apărut pe humusul dezgustător al sufletului meu Și acum simt că trebuie să condamn restul vieții mele la [diferit! din toate părțile exerciții expiatorii și suferința trupească ” „ S-ar putea să fiu singurul om din lume care de-a lungul vieții mele a fost poftitor și nu a vrut să se gândească la asta și să aducă un omagiu altora M-am înșelat profund și deliberat în vocația mea, iar munca mea a fost departe de a merita banii pe care se presupune că am fost plătit: se spune că acești bani au fost contrafăcuți ” Aceste dezvăluiri ale artistului bolnav au dat naștere clerului și filozofilor înclinați spre misticism să vadă „misterul lui Vrubel” în tragedia sa religioasă și morală: el părea să fi fost un „aliat” al Diavolului, al Domnului rău, al tuturor lui viața conștientă, care ar trebui să-l ducă inevitabil la moarte în ajunul morții la rugăciune și „în smerenia plină de bucurie a contopirii, caută putere și satisfacție nouă” În acest fel, vechea legendă despre un muritor care a încheiat o înțelegere cu diavolul care i-a vândut sufletul, în cazul lui Vrubel, au vrut să se transforme într-o adevărată biografie a artistului Dacă Thomas Mann ar fi cunoscut această biografie, atunci probabil că nu ar fi început să-și inventeze Leverkühn-ul pe baza faptelor din viața lui Nietzsche și Hugo Wolf Într-adevăr, cum este Vrubel nu Faustus de la sfârșitul secolului al XIX-lea și începutul secolului al XX-lea? Istoria vieții și artei sale, nu mai puțin, chiar mai mult decât „biografia” fictivă a compozitorului Leverkün, se potrivește imaginii „aliatului Diavolului”; din acest punct de vedere, Vrubel este pur și simplu un pictor de curte al „Prințului Întunericului” și „această lume” legendele și imaginile literare din punct de vedere artistic , studiul trebuie să țină cont în primul rând de faptele istorice, inclusiv faptele de înțelegere a lui Vrubel ca artist religios În acest sens, mai trebuie citate două lucrări scrise în anii - - un pamflet al lui Nadezhda Ts „Demonul” de Lermontov și „Demonul” de Vrubel, publicat în Petrograd , și un articol de A Bakushinsky „The Fundamentele religioase ale creativității lui Vrubel” Conceptul primei lucrări: Vrubel este un om religios care a luptat cu Dumnezeu toată viața, dar calea conștiinței sale religioase a fost foarte complexă și dificilă, „din moment ce a trebuit să experimenteze două fracturi ” - de la „pasionat”, mai ales „ foarte sumbru al sentimentului său religios în anii de la Kiev ai muncii sale la îndoială și negare sub influența Demonului și, în cele din urmă, la lupta și victoria asupra „propriului său Demon” în anii de boală Conceptul Nadezhda Ts are anumite temeiuri în biografia creativă a artistului, dar ea este totuși naivă prin faptul că simplifică, îndreptându-se la o schemă geometrică calea contradictoriu de complexă a conștiinței a lui Vrubel - un artist , un filosof estet, care era sigur că religia lui este artă și, în același timp, nu și-a închis ușile strâns: „cine știe, poate mai trebuie să fii atins” După cum știm, „tandrețea” a apărut doar într-un moment în care funcțiile de control și reținere ale minții erau slăbite de o tulburare psihică, subconștientul a ieșit din adâncul personalității sale, subjugând sentimentul și viziunea figurativă a artistului Conceptul lui Bakushynsky este practic apropiat de cel de mai sus , iar Vrubel al său este un „luptător cu Dumnezeu”, dar dezvoltarea conștiinței religioase a artistului este considerată aici în contextul larg paneuropean istoric și artistic al decadenței și modernității și este argumentată de un analiza profesională a istoriei artei a operelor Pentru tânărul Bakushynsky, Vrubel este un estet mistic, decadent, cel mai profund artist modernist din lumea artei, care a exprimat „spiritul epocii cu o expresie neobișnuit de strălucitoare și bogată” Art Nouveau, cu baza sa ideologică mistică, nu a putut să nu intre în sfera creării de mituri religioase: „Jucându-se cu misticismul, estetul decadent s-a uitat involuntar în ochii fără fund ai experiențelor religioase și s-a oprit îngrozit, șocat, în fața fundațiilor ambelor viața proprie și comună Drumurile au fost diferite, Claudel a simțit-o în China, Gauguin - în Tahiti, ambele - într-un mod diferit Vrubel și în felul său - în adâncul sufletului său haotic, confuz Aceasta este structura de bază a lumii spirituale a lui Vrubel, care determină întreaga structură a creativității sale artistice Totul este religios, de la prima până la ultima ei manifestare De aceea este întotdeauna atât de înalt, solemn măsurat și tensionat Este un preot adevărat chiar și atunci când joacă doar rolul unui preot, așa cum a fost cazul la începutul carierei, la stilizarea formelor și conținutului simbolic al artei religioase” (în perioada Kievană — P S ) Privind la finalul articolului, unde sunt date concluziile autorului, înțelegem că Bakușinski, ca teoretician al artei revoluționare, și-a întreprins cercetările pentru a spune: „De aceea părăsim Vrubel” Această concluzie este justificată de faptul că sunt dezvăluite bazele religioase și decadente ale stilului Art Nouveau , ceea ce, potrivit lui Bakushinsky, este complet inacceptabil pentru noua eră, deoarece „totul de valoare, cu adevărat geniu” în Vrubel (și Gogh ) „ este întunecat în fața noastră de un intolerabil (insuportabil ? - P S ) un gust de „noul stil”, isteria lui, o pauză mentală, aproape de dislocare, lipsa echilibrului intern, simplitatea percepției vieții, dor dureros de irealizabil, si de aici pasiunea pentru orice exotic Condamnarea modernității ca stil care reflecta psihologia sațietății burgheziei, care, devenind aristocratică prin modul de viață și gusturi, este atrasă să reflecte în stilul său tendințele aristocratice din trecut - în special Evul Mediu feudal, Bakușinski a continuat în anii , în articolul „Căutări monumentale și decorative era „modern” (Vrubel – Serov) El a scris în acest articol: „Vrubel este cel mai mare exponent al Art Nouveau Aceasta este puterea și slăbiciunea lui Aceasta este persuasivitatea lui, organicitatea, dar în același timp, inacceptabilitatea multor din ceea ce a făcut pentru modernitate În opera lui Vrubel există o valoare profundă a imaginilor, înălțimea ordinii lor, iar lângă ele - și chiar în ele - ovarul vulgarității, modernității " Aici nu este nevoie să-l apărăm pe Vrubel de Bakushinsky, este important de reținut că, rămânând fidel concepției sale de bază, Bakushinsky a considerat necesar în anii să sublinieze „valoarea profundă a imaginilor” create de Vrubel și „înălțimea ordinul lor” Potrivit lui Bakushinsky, Vrubel, în timp ce lucra în Biserica Sf Chiril, a jucat în continuare preotul : „Dar există un anumit punct în care Vrubel este capturat de ceva, se sparge adânc și devine imediat serios și semnificativ în felul său Aceasta este baza erotică a exaltării pe care o înfățișează Și iată, se pare, pentru prima dată când începe să simtă un anumit mister, misterul sexului, care într-un fel îl apropie (și de obicei extrem de blasfemant, luptă împotriva lui Dumnezeu) de misterul religiei și al experienței religioase Într-un articol timpuriu, sub jugul concepției sale, Bakushinsky însuși a căzut în „exaltare”: și-a dorit ca în „ Coborârea Sf Spirit” a existat o „calmă” și o acceptare clară a „ binecuvântării” (S Yaremich a scris despre „bucuria revelației” și impresia de „pace și contemplare”), dar a văzut acolo „un vârtej întunecat de exaltare a medievalului isterie religioasă ” „Și este firesc”, continuă el, „că formele și metodele bizantine de exprimare artistică ale lui Vrubel sunt din ce în ce mai deformate într-un fel de maperpoe gotică, decadentă, rafinată și fragilă ” Nu putem să ne adâncim aici în analiza stilistică a picturii murale și icoanele lui Vrubel, ținând cont de obiectivul principal al articolului Remarcăm doar că Bakushinsky a fost, de asemenea, în strânsoarea materialelor biografice (dragostea lui Vrubel pentru E L Prakhova în timp ce lucra pentru catapeteasma Kirillov) și a ideilor simbolice despre natura mistico-erotică a exaltării religioase, care erau în circulație în articolele simboliștilor , mai ales în articole despre Dostoievski Dezvoltarea ulterioară a conștiinței religioase a lui Vrubel, conform lui Bakushinsky, a decurs după cum urmează: misterul morții este acea fereastră în care o persoană, după ce a privit cel puțin o dată, fie va vedea un „nimic” negru fără speranță, fie se va simți în spatele unui văl impenetrabil realitatea vie a propriei sale existenţe şi a existenţei lumii În primul caz - confuzie, ruptură, disperare În a doua rezoluție luminoasă și stabilă Prima întâlnire a lui Vrubel cu misterul Morții a avut loc într-un cadru excepțional – în contact cu misterul învierii lui Hristos al artistului Ce s-a întâmplat? Golgota pentru Vrubel a devenit scena unei tragedii fără speranță în care moartea a câștigat Acestea sunt schițele lui Vrubel pentru picturile murale ale Catedralei Vladimir din Kiev Care este diferența dintre ele și „Plângerea mormântului” din Biserica Sf Chiril , unde artistul este, parcă, pentru o clipă, înclinat să admită un vis naiv că trupul unei persoane răstignite poate adăposti o putere ascunsă a vieții În prima schiță în acuarelă, o variantă a plângerii mormântului („Nu plânge pentru mine, mamă”) pentru Catedrala Vladimir, Vrubel a pornit pe o cale diferită, complet independentă și profund serioasă pentru el însuși de interpretare și exprimare a ideii care a fost excepțional în putere Majestuosul „Requiem” al plângerii este impregnat de deznădejde deplină În cea de-a doua și a treia versiune, aceste trăsături sunt intensificate, atingând o putere și o simplitate deosebită a expresiei Mai mult, o trăsătură caracteristică: halourile inelare strălucitoare din jurul capetelor Fiului și ale Mamei - simboluri străvechi ale eternității și vieții - subliniază în mod clar contrariul aici : victoria inexistenței, un fel de răceală cosmică a morții, ca legea mondială, conducătorul lumii Ultima schiță este o completare complexă a întregii idei Acestea sunt construcții picturale și arhitecturale monumentale realizate din grămezi de cristale colorate strălucitoare Liniștea unei construcții statice este adusă aici până la ultima limită posibilă Următoarea a înghețat ca niște viziuni gigantice de cristal transparent, reflectând în nenumăratele lor fațete strălucirea alarmantă a aureolei curcubeului din jurul capului lui Hristos Corpul lui este pătruns, ca un cristal transparent, de lumina stinsă a armoniilor moarte solemn înăbușite: verzui, portocaliu, violet intens Maica Domnului se caracterizează printr-o masă grea, opaca, de tonuri terne de liliac și violet, cu o privire sticloasă, fixă Și totul se îneacă în fundalul rece albastru închis al cerului nopții fără fund și mistuitor Ca și cum ar fi un simbol cosmic al rezoluției inumane fără suflet a unei mari tragedii omenești puternice și jale Sensul liniilor pe care le-am subliniat este apropiat de înțelegerea filozofică și artistică a lui Vrubel a tragediei morții ca o „necesitate” - legea inevitabil a „Infinitului ” Cu toate acestea, Bakushinsky trebuia cu siguranță să găsească în imaginile „Piatră de mormânt” nu un conținut filozofic, ci mai ales religios De aceea își continuă conceptul sub următoarea formă: „Aici (în schițele „Plângerii piatră funerară” - P S ) finalizarea completă a ciclului Schița „Învierii” este o violență inacceptabilă, de neconceput a artistului asupra lui însuși, asupra privitorului, asupra temei Iată, în opera lui Vrubel, pentru prima dată, o voce diferită, străină, dar din ce în ce mai puternică răsuna cu un zgomot amenințător - vocea marii ispite a teomahismului efectiv în armura plină a puterii uimitoare a fondurilor artistice ” Din pasajele citate se poate observa că, în timp ce lucra la articol, Bakușinski a fost oarecum influențat de „Hristos și Antihrist” a lui D Merezhkovsky, cu argumentele sale mistice și literare despre unitatea Morții și Învierii Dar, în cele din urmă, Bakushinsky ajunge și la legenda „ispititoare” despre artist și diavol: Vrubel cade sub puterea „marii ispite a teomahismului eficient”, apoi „este cuprins de forțele întunericului”, cu pe care continuă să se lupte chiar și în „ultimele licăriri ale conștiinței” După cum se știe, Thomas Marne a luat această legendă populară drept un dispozitiv literar de dezvăluire a profunzimii crizei ideologice și creative a intelectualității artistice burgheze de la sfârșitul secolului trecut și și-a îndeplinit în mare măsură sarcina, dar cercetătorul lui Vrubel este lipsit a oportunității de a recurge la astfel de metode, sau mai bine zis, nu trebuie să transforme mitul într-un concept științific El trebuie să înțeleagă conținutul socio-istoric al fenomenului, care este numit „misterul lui Vrubel”, inclusiv motivele interpretării sale religioase Fără îndoială, religiozitatea lui Vrubel cu semn „plus” sau „minus”, teomahismul sau setea lui de mântuire, căutarea frumuseții sublime - întregul său drum spiritual - nu este altceva decât o reflecție mediată de creativitate în natura spirituală complexă a geniului lui epoca crizei ideologiei burgheze, o reflectare a neputinței sociale a intelectualității nerevoluționare, care a suferit în ghearele diavolului galben - filistinism și s-a aruncat în cușca rebeliunii estetice sau a căutării rafinate a lui Dumnezeu Demonismul lui Vrubel este și rezultatul unei rebeliuni estetice împotriva fundamentelor sociale și ideologice ale societății burgheze birocratice, mic-burgheze, deși drumul său creator este complicat mai ales de contradicțiile propriei conștiințe a artistului și de soarta lui tragică Nicio legendă religioasă sau mistico-filozofică despre Vrubel nu este capabilă să dezvăluie secretul subiectiv al artistului, complexitatea viziunii sale asupra lumii, inclusiv părerile sale religioase Cheia acestui mister se află în lucrările în sine, care trebuie analizate nu în cadrul unor scheme generale prestabilite, ci în mod specific, ținând cont de viața artistului într-un anumit mediu și de activitatea neobosită a conștiinței sale, care a străpuns la suprafață în declarațiile sale verbale, în notițe, în scrisorile către rude, rude și prieteni Unde a avut Vrubel bolnav sentimentul de a fi copleșit de păcătoșenia lui „teribilă”, ideile delirante de răzbunare , răscumpărare, care și-au găsit o cale de ieșire nu numai în scrisorile și poveștile sale, ci, cel mai important, în lucrările sale din - - „Serafim”, „Profetul”, „Viziunea profetului Ezechiel” și celelalte schițe și picturi ale lui din acei ani Aparent, toate acestea au fost în mare parte rezultatul îndoielilor, reflecțiilor filozofice, căutărilor creative - viața spirituală a lui Vrubel din - , o perioadă de activitate creativă extraordinară și de supraexcitare a psihicului său Să ne amintim de această perioadă din viața artistului , cele mai importante evenimente și mediul spiritual din jurul lui Vrubel se alătură asociației World of Art și, în ciuda unor certuri cu S Diaghilev, a neînțelegerilor cu redactorii revistei, recunoaște această asociație ca avansată, necesară, apropiată de sine: „Noi, Lumea Artei, vrem să găsim pâine adevărată pentru societate, și să nu-și hrănească arătătorul lui Tolstoi ” і Reflecțiile sale teoretice sunt legate de acele probleme filozofice, religioase, etice și estetice pe care revista le-a prezentat în articolele lui V Solovyov, D Merezhkovsky, N Minsky, V Rozanov, L Shestov Putem judeca aceste reflecții pe baza notelor citate mai sus și a corespondenței artistului acelor ani Vrubel vorbește cu convingere și pasiune, chiar amărât împotriva „indicatorului Tolstoi” într-un moment în care influența lui L Tolstoi a crescut mai ales după „Hotărârea Sfântului Sinod”, percepută ca excomunicarea marelui scriitor și moralist din ortodocși Church, iar când critica la adresa lui L Tolstoi era percepută ca „cea mai mare obscenitate literară și socială” Dar nici măcar astfel de avertismente nu l-au putut opri pe Vrubel: el este împotriva lui Tolstoi, împotriva ridicării sale la rangul de profet și profesor, împotriva creștinismului, care a degenerat în „hlistismul american”, împotriva „obiceiului de a se înghesui ca țânțarii în aerul serii " Vrubel este pentru „orizonturile maiestuoase ale necesității” pe care știința le deschide, pentru arta care ar trebui să trezească sufletul „din lucrurile mărunte ale vieții cotidiene în imagini maiestuoase”, el este pentru acțiune, rezistență, forță, de aceea este împotriva lui Tolstoi, chiar dacă niciunul dintre apropiații lui nu-i împărtășește părerile Excomunicarea lui L Tolstoi din biserică, răspunsul său deschis, ireconciliabil la sinod, a coincis în timp cu lucrarea lui Vrubel despre „Demonul oprit” – principala lucrare a artistului a demonianei sale După cum putem vedea, Vrubel a contracarat în mod deliberat ideile lui Tolstoi cu conceptul acestei lucrări - „puternic, chiar sublim într-o persoană pe care oamenii consideră că este de datoria lor să o îndepărteze din cauza ideilor creștine ale lui Tolstoi” Dar de ce exact „Demonul învins ” a fost conceput de artist ca o antiteză cu Tolstoi? Se poate crede că a văzut puternicul și sublimul într-o persoană în contradicția tragică a unui spirit mândru neîntrerupt și a neputinței sale, a pieirii lui prin „necesitate”, răsturnată de pe culmile munților în prăpastie? Se știe că Vrubel nu a fost mulțumit de soluția tabloului, poate că în ultima etapă a lucrării a simțit lipsa de expresie, inconsecvența insolubilă a conceptului său despre contrastul dintre măreția spiritului și înfrângere, impotența corpului; de aceea a schimbat febril înfățișarea Demonului , chiar și la o expoziție din Sankt Petersburg: „Mikhail Aleksandrovich a spus că acum Demonul nu a fost învins, ci zbura, iar unii au văzut zborul Demonului” Fără îndoială, în Demonul zburător, cu care Vrubel a început să lucreze la programul său, ar fi putut exprima mai clar, cu o mai mare certitudine, puternicul dintr-o persoană; dar nu a terminat această pânză, probabil pentru că i s-a părut prea simplă compoziția , lipsită de puterea tragică a imaginii În același timp, se pare că Vrubel nu avea nicio intenție să scrie un erou zdrobit și în cele din urmă învins, ci doar temporar legat de gândurile sale, în care caută soluții pentru acțiune, căpătând putere pentru un nou zbor, o nouă rebeliune - așa că s-au gândit aproape cine-i cunoștea pe artistul S Iaremici și pe N Prahov Acest punct de vedere are o bază, devine chiar convingător atunci când se compară schițele și variantele unui tablou Bineînțeles, Vrubel s-a zvârcolit, a suferit, a suferit, încercând să întruchipeze ceea ce îl scăpa, încercând să întruchipeze procesul însuși continuu al variabilității conștiinței sale, viziunea sa asupra imaginii într-o stare de supraexcitare a vieții spirituale Drept urmare, imaginea a rămas contradictorie în esență, permițând interpretări diferite Nu se putea altfel - există prea mult Vrubel însuși în The Defeated, aruncarea lui de la lacrimi la amărăciune La începutul secolului, când Vrubel și-a scris opera programatică - „o imagine a puternicului și a sublimului într-o persoană ”, când și-a propus să „ilusioneze sufletul, trezește-l din lucrurile mărunte ale vieții de zi cu zi cu imagini maiestuoase ”, gândirea sa teoretică era în concordanță cu înțelegerea artei ca instrument de „re-creare a vieții” Schimbările în conștiința sa s-au datorat faptului că, în anii de maturizare a revoluției ruse, refacerea vieții ca sarcină principală a mișcării sociale a fost recunoscută de către mase, inclusiv de largi secțiuni ale intelectualității ruse Nu putea fi altfel Cunoscuta teză a lui V I Lenin despre Tolstoi rămâne adevărată și pentru Vrubel: dacă avem în fața noastră un artist cu adevărat mare, atunci ar fi trebuit să reflecte unele aspecte ale revoluției ruse în arta sa și în întreaga sa conștiință Desigur, o acoperire completă și detaliată a reflectării revoluției a lui Vrubel este posibilă numai în studiul întregii opere a artistului, și nu doar a caracterului său ideologic NOTE Tarabukin N M Mihail Aleksandrovici Vrubel M , ; Fedorov-Davydov A A Peisajul rusesc de la sfârșitul secolului XIX - începutul secolului XX M , Iaremici S Mihail Aleksandrovici Vrubel Viața și creația M , ed Knebel, p (în continuare - Yare mich S ) Proiect de manuscris al lui M A Vrubel - note și prelegeri la Școala Stroganov ( ) - Muzeul de Stat al Rusiei Dep manuscrise, f Vrubel Vrubel Corespondenţă Amintiri ale unui artist L - M , , p (în continuare - Vrubel) Yaremich S , p A se vedea: lucrarea lui Fedorov-Davydov A A Vrubel asupra imaginii demonului - „Arta”, , nr Articole, declarații, memorii despre F I Chaliapi , vol M , , p - Vrubel, p Ibid, p Ibid, p Ibid, p Ibid, p Yaremich S , p Autobiografia lui M A Vrubel, scrisă la cererea lui D V Filosofov (vezi scrisoarea lui D V Filosofov către M A Vrubel din februarie - Vrubel, p ) pentru revista World of Art — Dept manuscrise GPB le M E Saltykova-Șchedrin, f Vrubel, p Yaremich S , p Sincronizare Dep manuscrise, f Vrubel Kuzmina L Despre L I Tolstoi (Din nepublicat ) - „Star”, , nr Vezi: Memorii ale lui N A Prakhov și M V Nesterov - Vrubel, p - , - Benois A Vrubel - „Lumea artei”, , nr Există multe astfel de bancnote în ediția din Sincronizare Dep manuscrise, f Vrubel Scrisori ale lui M A Vrubel către N I Zabella-Vrubel Ludberg Evg Secretul lui Vrubel (ghiciri) - „Kyiv News”, , mai C Speranţa „Demonul” Lermontov și „Demonul” Vrubel Tipolitografia Societății pe acțiuni „Auto-educație” pg , b/d TsGALI, f , manuscris, b/d Vrubel, p Ibid, p „Portretul Antoniei Zarate” F Goya L Kagane Singura lucrare semnificativă a lui Francisco Goya din muzeele din țara noastră este „Portretul Antoniei Zarate”, care a fost prezentată Ermitului în de colecționarul american Armand Hammer Imaginea a atras constant atenția cercetătorilor și a fost adesea menționată în literatură Unul dintre cei mai importanți critici de artă italieni, un om de o erudiție strălucită și un gust fin, Lionello Venturi, a numit cu admirație portretul Antoniei Zarate „o capodopera infinită” L-a comparat cu un portret al ducesei de Alba și a spus că face o impresie de marionetă, „iar Zarate este o femeie drăguță, apropiată de imaginația artistului, o ființă vie într-o fuziune completă de trup și spirit ” Venturi a văzut în această lucrare începutul unei noi etape în arta portretului „Acesta este un portret intim , un portret al inimii, care a luat locul portretului ușii din față ”, a scris el Portretul Antoniei Zarate a fost pictat de Goya în anii săi de maturitate, iar contrastul său cu lucrările anterioare ale artistului nu poate decât să atragă atenția Goya a început prin a crea portrete ceremoniale ale femeilor La sfârșitul secolului al XVIII- lea, s-a ghidat după stilul galant care predomina la acea vreme, acordând o mare atenție grației figurilor, rafinamentului ipostazei și gesturilor, armoniei subtile colorate a costumelor și fundalurilor peisagistice Artista a admirat siluetele doamnelor îmbrăcate în corsete, plasticitatea mișcărilor acestora, efectele combinațiilor de culori Așa sunt celebrele portrete ale marchizei de Pontejos ( (?), Washington, National Gallery), marchizei de la Solana ( , Paris, Luvru), ducesei de Alba ( , Madrid, colecție a familiei Alba; , New York, Societatea Spaniolă din America) Chiar și în aceste portrete ceremoniale, în care Goya a urmat moda, el a păstrat un simț viu al realității Imaginile pe care le-a creat sunt naționale, pun în evidență trăsăturile individuale de înfățișare și caracter, se poate ghici starea de spirit, mai ales în portretul fragilei, atingând ducesa de Chinchon ( , Madrid, colecția ducelui de Suek) În paralel cu portretele nobilimii, Goya a pictat oameni apropiați în spirit, în statut social În aceste cazuri, artistul s-a simțit mai liber, a încălcat cu mai multă îndrăzneală granițele tradiționale ale stilului Una dintre aceste lucrări este portretul soției lui Sean Bermudez, un celebru istoric de artă și prieten al lui Goya ( - , Budapesta, Muzeul de Arte Frumoase) Distanța dintre cel reprezentat și privitor , care este caracteristică majorității portretelor formale, dispare aici Señora Bermudez zâmbește ușor, de parcă ar fi stânjenită de nevoia de a poza , impresie care este sporită de gestul mâinilor puse stângaci pe genunchi Silueta figurii își pierde sensul principal, femeia este înfățișată așezată , atenția artistului asupra efectului decorativ este concentrată pe transferul suprafeței pitorești a rochiei, pictată neobișnuit de liber În rezolvarea portretului Senora Bermudez, observația directă a jucat rolul principal În alte lucrări din anii , atitudinea maestrului față de model devine mai complicată, el se străduiește să dezvăluie bogăția și originalitatea naturii Acest lucru a fost pronunțat mai ales în portretizarea actrițelor Goya a arătat întotdeauna un interes viu pentru teatru A creat compoziții din viața comedianților, a folosit intrigi de piese de teatru pentru picturi, a pictat portrete ale unor actori și actrițe spaniole celebre Cel mai vechi dintre acestea este portretul Mariei del Rosario Fernandez, cunoscută sub numele de teatru La Tirana Tirana a fost o interpretă de roluri dramatice, iar în portretele sale Goya a căutat să transmită temperament, patos , sublimitatea pasiunii Într-un portret timpuriu din , Tirana este prezentată cu o frunză în mână, o față inspirată, o privire hotărâtă îndreptată spre privitor, fac să simtă semnificația, talentul descris, ea arată ca și cum tocmai ar fi terminat de citit un monolog Lumea spirituală, starea de spirit a unei persoane i-au atras din ce în ce mai mult atenția lui Goya La începutul secolelor al XVIII-lea și al XIX-lea, a avut loc un punct de cotitură vizibil în opera maestrului Primii biografi, în special prietenul lui Goya, Valentin Karderera, au scris despre schimbarea modului său El a spus: „A doua lui manieră începe o nouă eră extrem de remarcabilă a picturii noastre Studiul constant al naturii și observarea atentă a lucrărilor Marelui Velázquez și Rembrandt au format acest stil” În primul deceniu al secolului al XIX-lea au fost realizate portrete ale fermecătoarei Doña Isabel Cobos de Porcel ( , Londra, National Gallery), entuziasta, copleșită de un val de sentimente, cu o privire strălucitoare de ochi uriași; Francisca Sabas Garcia ( - , Washington, National Gallery), mai strictă și reținută, dar arătată și în momentul ridicării spirituale În ceea ce privește spiritualitatea, le este aproape portretul Ermitage al actriței Antonia Zarate Antonia Zarate s-a născut la Barcelona în Tatăl ei, Pedro Zarate Valdes, a fost actor, fondator și lider de trupe care au făcut turnee în diferite orașe ( se știe că în Pedro Zarate Valdes se afla în Aragon, patria lui Goya) Sora Antoniei, Maria, a jucat cu succes în anii la principalul teatru din Madrid, Principe Antonia și-a făcut debutul și la sfârșitul secolului al XVIII-lea Se crede că a venit la Madrid din Cadiz Informațiile despre ea sunt foarte rare și inexacte A fost soția celebrului cântăreț și actor comic Bernardo Gil ( - ) În (după alte surse, în ) a născut un fiu, Antonio Gil i Zarate, care mai târziu a devenit un scriitor celebru Fiul actriței a fost crescut într-o pensiune din Paris Se pare că s-a separat de soțul ei Manuel Garcia de la Prada, membru al municipiului Madrid, este numit singurul ei executor testamentar Antonia Zarate era grav bolnava de tuberculoza, a murit pe martie X Probabil, Doña Antonia era mai faimoasă pentru frumusețea ei decât talentul ei - nu a lăsat o urmă notabilă în istoria teatrului spaniol, numele ei ar fi trecut în uitare dacă nu ar fi fost frumoasele portrete ale lui Goya Este greu de spus când artista a cunoscut-o pe Antonia Zarate: informațiile exacte nu au fost păstrate Se pot face mai multe ipoteze În , trupa lui Zarate Valdes, tatăl Antoniei, a făcut turnee în Aragon, iar Goya, care era interesat de scenă, a putut cunoaște actorii din patria sa În , artistul locuia la Cadiz cu prietenul său Don Sebastian Martinez Se crede că la acest moment Antonia Zarate a jucat acolo La Madrid, Goya a fost un vizitator frecvent la teatrul del Principe, unde a jucat însăși Antonia, sora și soțul ei Artista a putut picta actrița la cererea lui Manuel Garcia de la Prada, care în ultimii ani ai vieții Antoniei i-a fost cea mai apropiată persoană În primul deceniu al secolului al XIX-lea, Goya a creat un portret al lui Garcia de la Prada însuși - un tânăr elegant, îmbrăcat elegant ( - , Des Moines, Art Center) Portretul său nu diferă în profunzimea caracterizării Dar, se pare, Garcia de la Prada a fost un om cu vederi progresiste și a împărtășit ideile educaționale ale lui Goya Colecția sa conținea cinci picturi ale artistului, dintre care trei – „Inchiziția”, „Procesiunea flagelantilor” și „Îngroparea sardinei” – au un conținut anticlerical pronunțat în În anii invaziei napoleoniene, Manuel Garcia de la Prada a rămas la Madrid și a făcut parte dintr-un cerc restrâns de prieteni ai artistului Atunci Goya i-a scris lui Antony Zarate privire la datarea portretului Schitului (nu s-au dat niciodată suficiente argumente) Autorul spaniol A Beruete se pare că a pornit de la vârsta descrisului, când a numit pentru prima dată anul ca momentul creării picturii Doña Antonia s-a născut în și poate fi văzută în portretul ei ca având aproximativ treizeci de ani Apoi F -H Sanchez Cantonul a adus pictura mai aproape ca stil de portretul celebrului actor I Maikes, pictat în , și datat portretul Antoniei Zarate în jurul anului Ulterior, același autor a atribuit perioada de realizare a tabloului anilor - Dar data „ ” a rămas în literatură, a fost citată în cartea sa de X Goodiol, și apare în pașaport, pe care A Hammer l-a predat Schitului împreună cu pânza Cele mai exacte informații pentru datarea portretului au fost date în ultimul studiu fundamental al lui Goya de P Gasier și G Wilson S-au referit la arhiva lui Valentin Carderera, un prieten al lui Goya deja menționat, care relatează : „Goya a pictat de două ori portretele doamnei Antonia Zarate (soția actorului comic Gil) de două ori: o dată în , cealaltă în [an]; ambele aparțin fiului ei, Don Antonio Gil și Sarata, cel mai remarcabil om de litere al timpului nostru Au condus un portret splendid» | W Carderera a făcut această înregistrare între și , la scurt timp după moartea lui Goya A fost primul biograf al artistului și a strâns informații cu mare atenție Pe lângă Ermitaj, s-a păstrat un alt portret al Antoniei Zarate, care se află în colecția baronetului Alfred Bate din Blessington, Irlanda Nu a existat un consens între cercetătorii lucrării lui Goya cu privire la care dintre portrete a fost creat mai devreme, care mai târziu F -H Sanchez Canton a datat portretul din colecția Beit în , iar al doilea în - ls I M Levina, într-o publicație despre pictură, face referire și la prima pânză la , iar a doua la X Goodiol, dimpotriva, crede ca portretul din colectia Beit este unul mai tarziu V Karderera nu spune în ce succesiune au fost create lucrările, dar este destul de evident că au fost în direcții diferite Paleta multicoloră este înlocuită cu culori locale foarte influente Portretul Ermitaj este diferit - mai camera, mai intim Sentimentele profunde se reflectă pe față Antonia Zarate este înfățișată nu în momentul interpretării rolului, ca Maria del Rosario Fernandez, nu pe scenă, ci în viață Artista o tratează cu multă simpatie, îi admiră frumusețea, îi simpatizează soarta, creează o imagine pătrunsă de căldură și umanitate După interpretarea imaginii, portretul Antoniei Zarate se apropie de portretul lui Isidro Maikes Actorul, care a cucerit mulțimile de spectatori, se arată și nu în măreția talentului său, ci într-o stare de tristă chibzuință L Venturi a numit portretul Antoniei Zarate „un portret al inimii” Aceste cuvinte ar putea fi atribuite multor lucrări ale artistului din primul deceniu al secolului al XIX-lea În portretul lui Goya, una dintre temele principale este lumea sentimentelor În acest sens, el se apropie de romantici, se dovedește a fi unul dintre precursorii tendinței romantice în pictura vest-europeană Va trece mult timp, iar Goya va fi venerat de întreaga școală romantică franceză F Goya Portretul actriței Antonia Zarate Oil - Blessington (Irlanda), colecție privată F Goya Portretul actriței Antonia Zarate Ulei - F Goya Portretul actriței Antonia Zarate Ulei - Fotografie în lumină ultravioletă decalajul în timp nu putea fi foarte semnificativ – A Sarate a murit chiar la începutul anului Aparent, dacă nu se găsește un document clarificator, întrebarea succesiunii în care au fost create lucrările va rămâne deschisă Conform datelor existente, ambele picturi pot fi datate în anii - , deși modul de executare a lucrărilor este diferit Portretul din colecția lui A Beit este mai formal Doña Antonia stă așezată pe o canapea galbenă, poartă o rochie neagră, mantilă neagră și mănuși, ținând în mână un evantai Poza descrisă este restrânsă, ea stă drept, ca la o recepție Goya continuă tradiția portretului ceremonial, dar în noua sa versiune: stilul elegant al secolului al XVIII-lea este înlocuit de neoclasicism Fundalul portretului devine laconic, compoziția este construită pe baza verticală și orizontală Privind portretul Antoniei Zarate, ne amintim de cuvintele lui Carderera că profesorii lui Goya au fost Velasquez și Rembrandt Artistul folosește formula strictă a unui portret din secolul al XVII-lea - o imagine până la piept pe un fundal întunecat Fața, ieșită din întuneric, puternic iluminată, atrage atenția asupra sa Capul este pictat în lumină puternică și rece, parcă luminat de lumina lunii (V Karderera a scris că Goya a realizat portrete sub lumină artificială, încercând să obțină efectul coloristic dorit) Formele sunt modelate blând, tangibil, modelate cu clarobscur Culoarea combină tonuri de gri, albastru, alb, calm, roșu atenuat Pe capul actriței este un turban gri deschis, decorat cu o panglică albastră, fixat în centru cu o semilună (un indiciu de unele rol?) Printr-o esarfa alba transparenta se vad gatul si pieptul Culoarea deschisă, aproape albă, a gulerului de blană este pusă pe o vopsea de bază roșie, vizibilă prin stratul subțire superior de vopsea Acest lucru creează o tranziție treptată la culoarea roșie a hainei Goya te face să simți foarte subtil textura fiecărei țesături Scrie cu măiestrie o eșarfă transparentă, blană moale, dar în același timp evită iluzia Natura picturii este calmă, nu are bravura , curaj „impresionist”, care a fost manifestat de Goya în toate perioadele operei sale Scrise mult mai devreme decât portretul soției lui Sean Bermudez sau cam în același timp cu Antonia Zarate, picturile Mahi on the Balcony (New York, Metropolitan Museum of Art) și Girl with a Jug (Budapest, Museum of Fine Arts) par mult mai indraznete Aparent , în portretul actriței, Goya a folosit în mod deliberat o manieră mai strictă Portretul Antoniei Zarate este visul de frumusețe al artistei, o combinație minunată de spiritualitate și frumusețe Cunoscând biografia lui Zarate, este greu să scapi de ideea că portretul a fost pictat cu puțin timp înainte de moartea sa, că artistul, admirând-o pe Doña Antonia, era conștient de inevitabilul ei sfârșit apropiat După moartea Antoniei, ambele portrete au fost păstrate de fiul ei și, prin urmare, de fiica acestuia, dona Adelaide Gil și Zarate (după soțul ei de Albacete) Ele nu au fost amintite până la sfârșitul secolului al XIX-lea, când opera lui Goya a început să atragă criticii de artă Într-una dintre primele monografii despre artist, publicată de S -A Sanchez, puteți citi: „Nu știu unde se află niciunul dintre aceste portrete și nu le-am văzut, dar susțin că Goya le-a pictat” În , la Madrid a fost organizată o amplă expoziție cu lucrările lui Goya , ea expunând ambele portrete ale Antoniei Zarate, care de atunci au primit recunoaștere și faimă În , în cartea Portrete de femei de Goya , ele sunt încă menționate ca proprietatea Adelaidei Gil și Zarate, dar în V von Loga indica deja că portretul în bust al Antoniei Zarate se află în colecția de la Madrid a Ducele de Medina Sidonia, marchizul de Villa - franc Astfel, între și , tabloul a trecut la un nou proprietar Curând s-a dat din nou, în A -L Mayer a scris că pânza se află la New York, în colecția Hewmeyer Între și tabloul a trecut lui Howard B George la Washington Ulterior, pânza a fost transportată în Europa și a fost în reședința din Londra a lui E St George În a făcut furori la o licitație din Londra Pictura a fost vândută cu un record de de lire sterline, un preț fără precedent pentru un S Portretul a venit din nou în America în firma comercială Yodeler and Co Unsprezece ani mai târziu, pictura a apărut într-o mare expoziție Goya din New York, acum deținută de familia Marshall Field La expoziția din , din nou la New York, ea a rămas în aceeași proprietate Dar apoi a fost vândută contesei de Fleur la Paris, unde se afla în La scurt timp, tabloul a fost achiziționat de A Hammer și oferit în dar Schitului Astfel, istoria locației portretului poate fi urmărită încă din momentul realizării acestuia În timpul rătăcirilor lungi, pânza a avut de suferit Un studiu realizat de A Kosolapov și B Kaledina în Laboratorul de Fizică și Raze X Hermitage a găsit urme ale unor restaurări semnificative Filmarea unei scene luminoase vizibile cauzată de acțiunea razelor ultraviolete a scos la iveală numeroase inscripții aflate în stratul superior al picturii, eventual pe lacul autorului Înregistrările distorsionează oarecum forma gurii și ovalul feței Trebuie să aducem un omagiu subtilității privirii istoricului de artă spaniol X Gudiol, care, în ultima sa carte despre Goya, apreciind foarte mult portretul, a atras atenția asupra asimetriei feței Filmarea în raze infraroșii reflectate indică caracterul superficial al înregistrărilor Roentgenograma picturii a arătat natura specifică a grundului - grundul a fost frecat în mișcări circulare, iar stratul de vopsea conținea o cantitate mică de alb Modificările compoziționale pe raze X nu sunt vizibile Portretul Antoniei Zarate a ajuns la noi alterat, dar chiar și în forma sa actuală rămâne o lucrare neobișnuit de atractivă, ceea ce face posibil să se judece talentul remarcabil al marelui pictor NOTE Goya este creditat cu o serie de lucrări în muzeele din Moscova , Kiev, Lvov și Tașkent Cea mai de încredere este atribuirea picturii „Călugărița pe patul ei de moarte”, aflată în Muzeul Pușkin im A S Pușkin la Moscova Aceasta este o mică lucrare de natură schiță, care, aparent , aparține pensulei maestrului, dar nu oferă o idee despre amploarea talentului său Atribuirea picturilor „Mahi pe balcon” în Galeria de Artă din Lviv, „Băiat cerșetor” în Muzeul de Arte din Uzbekistan (Tașkent) și „Portretul unei tinere într-o mantilă neagră” în Muzeul de Stat de Vest din Kiev iar Arta Orientală este foarte îndoielnică Vcnluri L Pictori moderni New York-Londra, , p Crotubie T Goya și (el slage -„Apollo”, , iulie, p Carderera V Biografia de D Francisco Goya, pintor - „El Artista”, , N II; Harris VE Goya Londra, , p Bayo E , del y Bueno LP Relralos de Mnjercs espanolcs del siglo XIX Madrid, , p ; Enciclopedia Europeo America na, or LXX , p Gussie P a Wilson G Goya, viața și opera sa Londra, , p Beruete y Moret / , de Goya ca pictor portret Londra, , p ' Sanchez Canton FJ Goya Paris, , p Canton Sănchez FJ Vida y obras de Goya Madrid, , p Gudiol J Goya ( - ) Biografie, nămol analitic și Catalogul picturilor sale NY, Gassie P a Wilson G Op cit , p Salas J , de Lista de cuadros de Goya liechos por Cardere ra — Archivo espanol de arte y arciueologia, l VII, Nuni , , p Canton Sănchez FJ Vida y obras de Goya, p Levina I Portretul Antoniei Zarate de F Goya (donat de Armand Hammer) - „Mesaje de la Schitul Statului”, XXXVIII L , , p Gudiol J Op cit , p Sanchez ZA Goya Madrid, (?), p Catâlogo de las obras de Goya expnestos en el Minislcrio de instruccion publica y bellas arles Mayo, , p , Nuni Retratos de mujeres por Goya Madrid, , p Loga V , von Francisco de Goya Berlin, , S Mayer AL Francisco de Goya Miinclien, , S , Sanchez Canton FJ Goya Paris, , pL XLV In the Auction Roome —"The Conoisseur", , sept , p Art in the Saleroom —Apollo, , sept , p Gaya Nano JA La pintura espanola ftiera de Espaua Istoria la catalog Madrid, , p , Nuni Goya Francisco O expoziție de împrumut (catalog) NY, , p , nr ) Gassie P a Wilson G Op cit Gudiol J Op cit Despre Vadim Dmitrievici Falileevo K Bezmenova Numele lui Falileev este strâns legat de „renașterea ” gravurii rusești La începutul secolului al XX-lea, gravura a devenit o formă de artă independentă de arta reproducerii Ea a ajuns la „grand arb” și a fost la egalitate cu pictura și sculptura Numele lui A I Ostroumova-Lebedeva, E S Kruglikova și V D Falileev au devenit istoria gravurii rusești Soarta lui Falileev a fost de așa natură încât în prima jumătate a vieții a făcut ceva care i-a determinat locul în arta sovietică rusă În , în floarea puterilor sale creatoare, Falileev a plecat cu o expoziție a lucrărilor sale în Norvegia S-a mutat apoi la Berlin, mai târziu în Italia, unde a murit în În străinătate, munca sa s-a concentrat pe gusturile clienților - a realizat portrete picturale Un rol semnificativ în aceasta a fost jucat de soția sa, artistul E N Kachura-Falileeva A făcut puțină gravură , iar ceea ce a creat a mers în America ( Locația acestor lucrări este în prezent necunoscută ) În acei ani, gravura nu era „la modă” în Germania și, prin urmare, nu putea deveni un mijloc de subzistență După ce a pierdut contactul cu patria sa, și-a pierdut impulsul creativ dătător de viață, oricare ar fi fost întinderile Volga pentru el, Falileev a rămas fără sursă de inspirație și fără publicul său Din această cauză, opera sa nu a primit rezonanță în Europa În Rusia, înainte de , gravurile lui V D Falileev au fost imediat „văzute” și apreciate de artiștii contemporani Participarea la de expoziții, recenzii încurajatoare din presă, o expoziție personală în Sala Gravurilor a Muzeului Rumiantsev în și o monografie a unuia dintre cei mai mari istorici de artă sovietici N I Romanov în mărturisesc atenția acordată personalității creatoare a Falileev Opera lui Falileev în arta sovietică se bucură de un respect binemeritat , studenții săi (I Sokolov, V Materin și alții) au devenit graficieni de frunte și au susținut tradițiile profesorului După plecarea artistului, acesta, parcă, a participat în absență la expoziții cu gravurile sale au fost decorarea multor expoziţii În , la Leningrad a avut loc o expoziție personală extinsă a artistului , care a inclus gravuri, siluete, desene și acuarele de Falileev Expoziția a fost un succes de spectatori și artiști În , editura de Arte Plastice a publicat albumul lui V K Cesnokov V D Falileev* Albumul este format din două părți - un articol despre opera lui Falileev și reproduceri cu un număr mare de Cesnokov V Vadim Dmitrievich Fali leev , M "Iz-vo "Artă plastică " prin calitatea reproducerilor color Articolul introductiv este destinat cititorului general Acoperă biografia creativă a artistului din primii ani de activitate până în , anul plecării din Uniunea Sovietică Într-o formă concisă, autorul caracterizează istoria gravurii color din Europa, dezvoltarea acesteia de către Falileev și influența asupra operei sale Sunt descrise formarea, dezvoltarea aptitudinilor și realizările artistului Într-un mod deosebit, folosind amintirile prietenilor și cunoscuților, se conturează mediul artistic care l-a înconjurat pe gravor în primele decenii ale secolului al XX-lea Autorul apreciază foarte mult realizările creative ale lui Falileev, notează munca sa pedagogică și influența asupra tinerilor artiști Vorbind despre utilizarea culorii și a muncii în domeniul gravurii color, V Cesnokov compară trăsăturile stilistice ale gravurilor lui Ostroumova-Lebedeva și Falileev, fără a sublinia suficient că Ostroumova-Lebedeva a lucrat pe lemn ( xilografie), iar Falileev a preferat linoleumul (linogravare) Rezoluția acestor materiale este diferită Fiecare dintre artiști a ales în mod destul de conștient materialul care corespundea ceea ce dorea să exprime Ostroumova a fost aproape de lemn puternic, încăpățânat, neclintit, Falileev - moale, plastic, linoleum de vopsea care absorb bine și eliberează Personalitățile acestor maeștri erau și ele diferite Ostroumova s-a străduit să -și transmită percepția despre lumea din jurul ei în forme clasice stricte și concise Falileev - pentru a-și exprima sentimentele de încântare în fața forțelor puternice ale naturii prin toate mijloacele posibile și, în primul rând, cu culoarea Pentru a rezolva o sarcină creativă specifică, este necesar un anumit material Nu întâmplător Ostromova a introdus adesea o placă noleum în gravurile color Atât Ostroumova, cât și Falileev au fost foarte sensibili la material și aceasta a devenit cheia succesului lor în domeniul gravurii Înțelegerea posibilităților materialului, așa cum vor spune istoricii de artă în de ani - problema materialului, a fost cea mai importantă sarcină creativă a primului deceniu al secolului al XX-lea, pe care Favorsky, Kravchenko, Nivinsky, Dobrov și mulți alți gravori a lucrat după Ostroumova, Falileev și Kruglikova Articolul introductiv la album evidențiază problemele creativității și mijloacele tehnice prin care artistul își atinge obiectivele Într-un efort de a simplifica explicarea proceselor complexe de gravare și gravare a gravurilor, autorul articolului definește acvatinta ca „o gravură specială care face posibilă obținerea unor pete de rezistență variabilă , care amintesc de spălarea cu cerneală” (p ) ) Prin „gravura specială” V Cesnokov înseamnă o prelucrare specială a plăcii înainte de gravare Gravarea în sine este întotdeauna fie un acid puternic, fie un acid slab Ideea este că, cu acvatinta, înainte de gravare, placa este acoperită cu pulbere de colofoniu, ceea ce devine motivul suprafeței diverse, „vii” , care atrage atât de mult artiștii Apariția asociațiilor cu tehnicile de desen (spălare cu cerneală etc ) atunci când se ia în considerare acvatinta și alte gravuri realizate în diferite tehnici de gravură, au propriile lor rădăcini istorice și sunt asociate cu epoca reproducerii gravurii , când gravura a servit ca mijloc de reproducere Acvatinta reprodusă cu succes acuarelă, lac moale - desen sanguin, lavis - spălări cu cerneală Pe vremea lui Falileev, toate acestea aparțineau trecutului și scopul era de a crea gravura ca formă de artă independentă, cu sarcini și mijloace specifice de exprimare Acest lucru a fost realizat cu succes de Falileev Falileev s-a străduit pentru utilizarea nelimitată a posibilităților de culoare A studiat în profunzime modelele clasice și a mers dincolo de ele, încercând neobosit noi tehnici în utilizarea culorilor și a combinațiilor acestora De regulă, acuarele au fost folosite pentru imprimare , Falileev imprimă cu uleiuri El a contrastat lemnul cu linoleum, reținerea cu impulsul, armonia cu disonanța „Datorită stratului puternic de vopsea, gravurile sale au căpătat un caracter pitoresc ”, scrie V Chesnokov (p ) Aici s-a strecurat o inexactitate În gravură, stratul de cerneală este strict definit de condițiile tehnice și este imposibil să îl faceți mai puternic - la imprimare, presiunea presei va stoarce excesul de vopsea în afara formei, rezultatul va fi o imprimare defectuoasă Prin îndrăzneala combinațiilor, prin munca experimentală constantă, Falileev realizează „pictura” în gravură Natura lui este apropiată și dragă de Volga pentru kata, cu o gamă de culori uimitor de strălucitoare și neașteptată Pe ei caută, parcă, să se oprească în peisajele sale Observând aceste fenomene în natură, ne întrebăm involuntar cum a reușit artistul să realizeze combinații uimitoare de culori Fascinația lui Falileev și a colegilor săi pentru gravura colorată la începutul secolului al XX-lea a reflectat tendința generală a vremii Tendința de a transmite starea emoțională cu culoarea s-a reflectat în opera unei galaxii strălucite de pictori ruși (Serov, Repin, Vrubel, Borisov-Musatov, Kuznetsov, Konchalovsky, (arian, Petrov-Vodkin, Sapunov și alții), muzicieni care a aspirat la muzică colorată (Skryabin, Chiurlionis), poeți simboliști care au creat poezii color (Balmont, Krucenykh, Khlebnikov) Dorința pentru o sinteză a artelor și-a găsit expresie în activitatea teatrală a lui S P Diaghilev, care a unit forțele celor mai buni muzicieni , artiști și actori Această atitudine față de culoare este reflectată în albumul analizat Din cele optzeci de ilustrații, jumătate sunt în reproducere color Dintre ele sunt excelent executate Ele transmit eleganța și rafinamentul schemelor de culori ale lui Falileev și permit cititorului să cunoaște-te cu adevărat pe artist Cel mai complex proces de imprimare color a fost perfect dezvoltat și stăpânit de Falileev, ceea ce nu se poate spune despre performanța de imprimare a întregului album Într-o serie de reproduceri , proporțiile tonale corecte și culoarea corectă sunt păstrate, dar, aparent, forma a fost deplasată în timpul tipăririi și totul a fost tipărit „în afara focalizării”, totul s-a dovedit a fi pătat Destul de ciudat, acest lucru se aplică nu numai color, ci și imprimării alb-negru, unde este vizibil un contur dublu Este păcat că eșecul „a căzut” pe magnifica gravură colorată a lui Falileev, realizată în , „Belyany”, înfățișând barje uriașe din Volga lângă o coastă blândă în timpul unei furtuni Aș dori să remarc un aspect foarte reușit al albumului Cu rare excepții, aici este menținut principiul cronologic al plasării materialelor, ceea ce face posibilă urmărirea dezvoltării creativității lui Falileev în dinamica sa Albumul, unde sunt publicate un număr mare de lucrări ale lui Falileev, a apărut pentru prima dată în literatura despre arta sovietică În prezent, acest lucru este foarte valoros, deoarece interesul pentru arta gravurii câștigă scop În rândul artiștilor, există o tendință din ce în ce mai mare spre profesionalism, iar privitorul este interesat de tipografie atât din punct de vedere cognitiv , cât și din punct de vedere al consumatorului Desigur, se pune o întrebare pentru editor De ce albumului i s-a dat formatul unei cărți de cameră - , X , cm Lucrarea lui Falileev în acest sens este extrem de clară: o foaie la scară mare, o gravură-poză, o gravură nu pentru o mapă de colecție, ci destinată peretelui Lucrarea cu șevalet este o trăsătură strălucitoare, clar exprimată a individualității creative a artistului Albumul ignoră astfel una dintre trăsăturile fundamentale ale operei artistului Mi-ar plăcea să văd un album cu coli mari libere , pe care, dacă dorește, spectatorul-cititor să le poată atârna pe perete (desigur, cu designul de imprimare corespunzător ) Albumul este proiectat atractiv O linogravură colorată de Falileev „The Volga Spill” ( ) este tipărită pe hârtie albă lucioasă, deasupra ei este scris cu un frumos font strict „V D Falileev Mantaua de praf este urmată de o legătură galben deschis cu inscripția albastră „V D Falileev Deschizând cartea, cititorul vede pe frontispiciu un autoportret al artistului Cel mai mult, ochii sunt amintiți , mari, întunecați (deși gravura este alb- negru) Textul articolului este însuflețit de siluete inserate foarte ritmic Mulți artiști ai începutului de secol erau pasionați de arta siluetei Se poate aminti expresivitatea magnifică a siluetelor lui E S Kruglikova Siluetele lui Falileev se disting prin acuratețe în transferul modelului și umor În ele, într-un fel de detaliu, un zâmbet dorit cu bunăvoință iese mereu prin ele Oricât de mare ar fi semnificația operei lui Falileev pentru arta sovietică și oricât de apreciată ar fi aceasta, trebuie spus că nu este suficient de promovată și în majoritatea cazurilor specialiștii sunt familiarizați cu ea În acest sens, este o omisiune faptul că V Cesnokov nu a furnizat o mică listă a literaturii de istorie a artei despre opera lui Falileev Autorul nu a menționat niciodată numele lui N I Romanov, cercetătorul lucrării lui Falileev și autorul unei monografii despre el deși majoritatea citatelor folosite în articol, cu excepția a două sau trei, sunt preluate din monografia lui Romanov Se pare că, dacă nu în textul articolului, atunci undeva în carte, ar trebui să-i aducem un omagiu descoperitorului de tinere talente, precum N I Romanov, care i-a descoperit pe Falileev, Nivpnsky, Dobrov, Masyutin și alții pentru publicul sovietic Cartea-album a lui V K Chesnokov este a doua publicație din anii ' despre opera lui Fali Leev Se poate spera ca altii o vor urma dupa ea Albumul are un tiraj de de mii, dar a devenit imediat o raritate în librării Aceasta este o altă dovadă a interesului larg al publicului nostru pentru opera artistului Începutul sovieticului porţelan A A Sidorov, Membru corespondent al Academiei de Științe a URSS O carte excelentă despre frumusețe: cuvinte atât de simple și destul de responsabile ar trebui să caracterizeze monografia excelent concepută recent publicată de L V Andreeva*, dedicată primelor două decenii ale istoriei unuia dintre minunatele fire ale acelui fir comun pe care îl numim cultură artistică sovietică Aceștia au fost anii - anii , furtunosi și contradictori, și apoi anii , care au luat o cale creativă încrezătoare de construcție Două decenii pe care contemporanii lor (inclusiv autorul acestor rânduri) nu vor înceta să le amintească cu toate trăsăturile și realizările lor Posteritatea le studiază ca pe o istorie a vieții eterne La un moment dat, ei (în special anii ) s-au încercat să fie glorificați într-un mod special, parcă Istoricul este obligat să le cunoască, contemporanul să-și amintească, urmașii (critic sau nu – extremele aprecierilor au fost întotdeauna evidente) să le poată înțelege Anii și au fost ai noștri ca spirit și conținut Andreeva face exact asta Domeniul de cercetare pe care a ales-o este, la prima vedere, limitat și specific Autorul acestor rânduri își amintește bine vremea când porțelanul și produsele sale erau privite, pe de o parte, ca un capriciu de colecție, estetic, vânat pentru „mărcile”, în mare parte străine: „Ah Sevres!”, „Ah, Sax” !” Pe de altă parte, ei au privit porțelanul ca pe o producție de ustensile de uz casnic pur utilitar și au fost surprinși când l-au abordat cu standarde estetice Autoarea își amintește și de discuțiile aprinse din anii despre Artă și producție, discuții care în esență au scos la iveală atitudini adesea direct opuse ale argumentatorilor, care au rămas istorici de artă, critici sovietici Îmi amintesc de marea nedumerire a unor străini „luminați”, care au scris cu groază despre „barbaria” țării noastre, care și-a aruncat trecutul „imperial” și, în același timp, l-a păstrat și l-a ridicat pe fostul „imperial” la un nou înălţime Andreeva L V Porțelan sovietic - M , „Artist sovietic ”, - fabrica de porțelan, ale cărei produse în primii ani ai puterii sovietice s-au declarat cu îndrăzneală, ridicând nivelul vechii lor faimoase calități Cartea Andrevei povestește despre toate acestea într-un mod interesant, detaliat și bine motivat Monografia Andreeva despre porțelanul sovietic din anii și poate servi drept model pentru multe dintre lucrările noastre contemporane despre istoria artei Ea este foarte completă și pricepută, adică moderat, fără să se lase prea dusă de informatica documentară, oferă referințe, date de arhivă, în mare parte noi, referitoare la istoria porțelanului sovietic, începând cu materiale despre fabrica „imperială” de odinioară, și pentru prima dată raportează nume de meșteșugari de porțelan de pretutindeni, unde doar aceștia au intrat cumva în contact cu tema ei artistică, și anume istoria artei, și nu opera istorică și de arhivă Literatura de artă mondială, inclusiv cea mai veche și cea mai nouă, poate dezvălui o varietate excepțională de relații între cercetător, scriitor , critic de artă și materialul său Există o luptă constantă Autorul poate fi complet copleșit de materialul său , se poate îneca în el, poate dispărea, informațiile sale devin „robot” și adesea lipsite de sens și neluminate , inexplicabile sau chiar fără scop Erudiția îl ruinează adesea pe autorul erudit, care, în loc ca un prieten să-i citească opera, în loc de ghidul unui cititor, îl conduce pe acesta din urmă în labirinturile pseudo-erudiției Într-adevăr, ar trebui de temut astfel de subiecte solide (uneori subiecte de disertație), precum și cele în care materialul, să zicem, personalitatea artistului studiat (sau în acest caz, arta porțelanului artistic rusesc din ultimele zile) este doar prilej de exerciții verbale și literare S-au scris multe despre materialul care stă la baza operei Andreeva în perioada inițială a criticii de artă sovietice, dar mai degrabă în același mod ca în acest ultim exemplu: alunecare rapidă pe subiect, reducând caracterizarea unui maestru individual la epitete frumoase și, în esenta, nu a fost analiza da wow Comparând cartea Andreei, publicată în , cu lucrări pe aceeași temă, create în urmă cu cincizeci de ani, se poate vedea calea pe care a parcurs toată știința noastră: de la eseuri uneori strălucitoare (au existat astfel) sau lejeritate de netăgăduit până la cunoștințe gânditoare , bazate pe pe un studiu excelent al subiectului de cercetare, pe toată documentația disponibilă despre acesta din urmă și, cel mai important, pe propria noastră înțelegere serioasă a timpului și a mediului în care au fost făcuți primii pași pentru a crea unul nou pe baza veche B În , I Lenin a spus D P la ocazii solemne, iar apoi, când economia se va dezvolta, muncitorii și țăranii o vor putea cumpăra Acest moment a venit și produsele bune din porțelan în viața sovietică sunt percepute simplu și în mod obișnuit Dar pentru aceasta a fost necesar să facem multe, multe, să mergem un drum lung, iar cartea Andrevei, care povestește despre începutul acestui drum, devine o verigă importantă în istoria generală a formării și dezvoltării întregii noastre culturi , poate nu numai artistic Aceste gânduri la autorul acestor rânduri, care a fost un contemporan, un istoric, un observator constant și un participant fezabil la construcția artei sovietice, se nasc inevitabil atunci când studiem materialul cules de Andreeva Încă o dată trebuie să remarcăm cum în literatura anterioară critică de artă a încercat în grabă și simplist să rezolve întrebări atât de importante precum arta și viața de zi cu zi, arta, producția, industria artistică În esență, locul artistului — omul sovietic — în procesul revoluționar a fost determinat și am învățat precizia și știința necesară analizei atente a tuturor fenomenelor și proceselor artistice Însuși stilul muncii Andreei merită atenție și aprobare necondiționată Este scurt, evită verbozitatea și epitetele răsunătoare, care au fost foarte generoase cu autorii anteriori ai lucrărilor dedicate maeștrilor individuali ai porțelanului sovietic (de exemplu, autorii lucrărilor despre S V Cehonin) Limbajul artistic al cărții Andrevei, dacă pot să spun așa, este „businesslike” în sensul bun Pe scurt, cu precizie și, uneori, cu succes, sunt compilate însemnările, „ aparatul” cărții, majoritatea fiind publicate pentru prima dată informații dintr-o varietate de surse Întreaga carte despre porțelanul sovietic este în mod firesc precedată de un capitol despre stadiul artei porțelanului rusesc în anii pre-revoluționari Menționează un episod cu figurine de porțelan ale lui K A Somov, caracteristic unui anumit grup de reprezentanți ai artei prerevoluționare Anii au fost - Tovarășii artistului (nu toți, ci mulți) au luat parte activ în jurnalismul revoluționar satiric Andreeva publică o listă cu planurile lui Somov pentru producția de noi grupuri de porțelan (nerealizate), dar o listă reală a temelor artistului este mai strălucitoare decât orice epitet revelator Cartea constă din câteva capitole, bine fundamentate istoric Fiecare conține toate informațiile necesare despre istoria reală a afacerii de porțelan dintr-o anumită perioadă de timp , sunt date numele figurilor, artiștilor, tehnologilor, organizatorilor porțelanului sovietic Câteva pagini ale celui de-al doilea capitol sunt dedicate Chinei de agitație sovietică, creată într-o epocă în care era nevoie de agitație și artiști, critici, oameni de știință cinstiți , inclusiv istorici de artă, s-au alăturat voluntar cauzei comune de agitație pentru o nouă putere, sovietică, pentru construirea viitorului Poate că aici cartea Andrevei ar putea fi extinsă comparând agitația „formelor mici” (porțelan, timbru poștal, pamflet) și propaganda monumentală, glorificată în istoria noastră culturală Dar vedem în autolimitarea cărții Andreei prin tema specială a porțelanului demnitatea minereului ei, pe care îl prețuim foarte mult Același lucru se poate spune despre caracteristicile artiștilor individuali care au lucrat în porțelan sovietic Desigur , se pot spune mult mai multe despre fiecare dintre ei „monografic” , despre alții (cum ar fi A Shchekotikhina-Pototskaya) acest lucru a fost deja spus Dar și aici, ni se pare, Andreeva a găsit măsura potrivită Informațiile oferite sunt necesare, concise, concise și corecte Analiza realizărilor individuale incontestabile ale porțelanului sovietic este uneori minunată, alteori pare (aceasta este probabil opinia subiectivă a autorului acestor rânduri) nu suficient de detaliată Dar asta se întâmplă în orice carte cu conținut istoric și artistic general Cartea trăiește în societate Opera Andreeva merită să fie prietenă cu fiecare persoană sovietică care iubește cultura noastră artistică Recenzie străină Polonia Monumentul generalului Karol Swierczewski din Poznań La Poznań, a fost dezvelit un monument al generalului Karol Swierczewski , creat de sculptorii poznani Anna Krzymanska și Ryszard Skupin Monumentul, care se ridică la o înălțime de metri , realizat din beton, este o sabie cu lama spartă, care simbolizează moartea tragică a legendarului general Mânerul sabiei este înconjurat de o imagine în relief a soldaților într-un atac rapid și replici din poemul lui Vladislav Bronevsky despre generalul Karol Walter Swierchevsky În dreapta monumentului , există un relief care arată soldați aspri și curajoși care au câștigat sub conducerea generalului Sverchevsky Caracterul general masculin al monumentului monumental, simbolismul său figurativ a întruchipat cele mai bune trăsături ale operei lui Krzymanska și Skupin, sculptori celebri ale căror lucrări sunt instalate la Poznań An na Krzymańska a împodobit orașul cu mai multe sculpturi decorative în grădină și parc Unul dintre monumentele lui Richard Skupil a fost ridicat în complexul memorial din Cetatea Poznań Împreună cu Krzymanska , Skupin a creat pentru Pozna un monument de bronz pentru Kaspshak, o figură din mișcarea revoluționară poloneză Peisaje și flori în opera artistului din Cracovia La Cracovia a fost expusă o expoziție de lucrări de Danuta Bogushevskaya -Chlebovskaya A studiat la Academia de Arte din Cracovia cu pictori polonezi celebri precum Czesław Rzepiński și Zbigniew Pronaszko și și-a susținut diploma în Timp de mulți ani, Bogushevskaya-Khlebovskaya a colaborat cu ziarul din Cracovia Dzennik Polsky , publicând pe paginile sale schițe de teatru Ea a participat la multe expoziții în totalitate poloneză Lucrările ei grafice și picturale au fost expuse la expoziții personale la Londra, dar cel mai adesea chiar la Cracovia, la Nowa Huta Legătura cu școala de pictură din Cracovia este clar vizibilă în opera artistului Acest lucru se manifestă într-o predilecție pentru peisaj și natura moartă, care sunt dominate de tulpini subțiri, uneori uscate, de flori sălbatice, frunze de brusture înțepătoare, care amintesc subtil de schițele lui Stanislav Wyspiansky din natură În rafinamentul liniilor grafice, în împletirea lor capricioasă, se pot vedea ecourile picturii lui Józef Mehoffer Dar, spre deosebire de faimoșii ei predecesori, Bogushevskaya - Khlebovskaya apare în fața privitorului ca o artistă a motivelor lirice, de cameră Mai presus de toate, artistului îi plac motivele de toamnă Acestea sunt peisajele „ Toamna poloneză de aur” ( ), „Debarcarea toamnei” ( ), expuse la expoziția integral poloneză „A -a aniversare a armatei poloneze ”, „Flori din Poronin” ( ), „Peisaj lângă Cracovia ” ” ( ) După cum a scris cunoscutul critic de Cracovia Jerzy Madejski într-unul dintre cataloagele expoziției artistului* de la Cracovia , Danuta Boguszewska -Chlebowska „glorifică flora de câmp simplă cu inspirație panteistă ” „Sportul în artă” Acesta a fost numele Expoziției All-Polish de lucrări ale maeștrilor artei amatori, deschisă la Katowice în iulie Expoziția a prezentat de lucrări ale pictorilor amatori , graficienilor și sculptorilor din diverse orașe și provincii ale țării După cum a spus unul dintre organizatorii expoziției unui corespondent al ziarului Tribuna Ludu , aceasta a fost organizată cu sprijinul sindicatelor poloneze după expoziția „Sportul în artă”, care a expus lucrările lui D Bogushevskaya-Khlebovskaya Peisaj lângă Cracovia Ulei (Polonia) A Kshimanskaya, R Skupin Monumentul generalului Sverchevsky din Poznan Beton (Polonia) A Kshimanskaya, R Skupin Monumentul generalului Sverchevsky din Poznan Relief Beton ( Polonia) G Voigt Poster dedicat lui Winckelmann (GDR) artiști profesioniști Ambele expoziții au fost dedicate anului olimpic Conform planului organizatorilor, la Katowice, la fiecare patru ani, în cinstea Jocurilor Olimpice, vor fi organizate sistematic expoziții de lucrări ale meșterilor profesioniști și amatori Următoarele astfel de expoziții vor avea loc la Katowice în , în timpul Jocurilor Olimpice de la Moscova În viitor, organizatorii expozițiilor în întregime poloneză „Sportul în artă” se străduiesc să-și extindă aria națională și să le dea un caracter internațional Evaluând expoziția de la Katowice de lucrări ale meșteșugarilor amatori, ziarul a scris că este o dovadă clară a creșterii activității creative a oamenilor muncii Inițiativa organizării acestui eveniment a avut un răspuns larg în rândul meșterilor amatori Pânze, foi grafice, sculpturi au fost trimise juriului din orașe și sate mari și mici din Polonia, care au trecut selecția preliminară la concursurile voievodale Juriul a apreciat foarte mult nivelul artistic al multora dintre exponatele depuse la concursul la nivel național, acordând premii, premii și distincții celor mai buni Primul premiu în domeniul picturii a fost lui Jarosław Miklasiewicz din Poznań, în domeniul graficii - Ryszard Ruzik din Walbrzych, în domeniul sculpturii - Władysław Semp din Krosno În concluzie, Tribu na Ludu scrie că expoziția de la Katowice a demonstrat potențialul creativ enorm al clasei muncitoare și țărănimii poloneze, care, în condițiile unei societăți socialiste, au obținut acces la vistieria artei mondiale și naționale RDG Despre poster politic arta afișelor politice se dezvoltă cu succes , ceea ce este mult facilitat de atitudinea atentă și sensibilă la problemele creative din partea partidului și a guvernului , interesul puternic al publicului larg și organizarea anuală a competițiilor pentru cel mai bun poster Indicativ în acest sens este un articol al lui Helmut Rademacher din al cincilea număr al revistei Bildende Kunst în Încearcă să urmărească dezvoltarea unei singure teme într-un afiș politic pe parcursul a mai mult de jumătate de secol Materialul adunat de autor despre afișul german de Ziua Mai al anilor și este o contribuție certă la istoria artei proletare germane Afișele de Ziua Mai ale lui Alfred Frank, John Hartfied și alți alți artiști, adesea necunoscuți , s-au distins nu numai prin militantitatea și reflectarea vie a ideilor de solidaritate proletarului, ci și prin relevanța lor, un simț acut al momentului politic Comparând afișele anilor postbelici cu acestea, criticul constată creșterea incontestabilă a priceperii artiștilor de poster Printre cele mai bune numește afișele lui Arno Mohr, Carl Jurgen Hartel Materialul colectat permite autorului să tragă o concluzie convingătoare despre trăsăturile caracteristice și trăsăturile distinctive ale afișului modern de Ziua Mai Analizând structura stilistică și figurativă a acestor lucrări în ansamblu, cercetătorul face o comparație interesantă între afișele realizate astăzi de artiștii din generația actuală cu cele mai bune lucrări dedicate temei Ziua Mai în opera maeștrilor progresiste germani din anii și anii Articolul lui Rademacher este un exemplu interesant al aplicării fructuoase a analizei istorice comparate la problemele contemporane ale artei Interes pentru arta sovietică Istoria dezvoltării artei sovietice este de mare interes pentru istoricii de artă străini progresiști Un exemplu în acest sens este un articol amplu al lui Hubert Gasner și Eckhart Gellen din Berlinul de Vest, publicat în RDG în numărul șase și șapte al revistei Biel Dende Kunst Articolul examinează în detaliu teoria și practica lucrării grupului de artă sovietic „OST” la începutul anilor și Un loc special în ea este acordat lucrării lui Alexander Deineka și Yuri Pimenov , reflectarea temei muncii în arta sovietică din acea vreme Despre expertul pentru grafică aplicată În , unul dintre cei mai importanți maeștri ai graficii aplicate germane din RDG , Gerhard Voigt, și-a sărbătorit a cincizecea aniversare Voigt a studiat sub Walter Funkat la școala de artă Printre maeștrii generației mai vechi care au avut o influență puternică asupra lui, Voigt îi pune pe primul loc pe sculptorul Gustav Weydanz și pe pictorul Charles Crodel De mulți ani, Voigt trăiește și lucrează în „capitala” chimiei din RDG, Halle Lucrează cu succes în multe domenii ale graficii aplicate, în special în domeniul afișelor publicitare și de concert-expoziție, mărci poștale, mărci Toate lucrările maestrului sunt caracterizate de o cultură artistică înaltă , o combinație organică a formelor moderne de grafică aplicată cu tradițiile de secole ale artei germane De la primul Festival Händel de la Halle ( ), Voigt a fost întotdeauna principalul său designer, demonstrând simțul gustului și ingeniozitatea în proiectarea programelor, cărților și afișelor cel mai bun poster al anului a fost acordat lucrării sale dedicate aniversării lui Winckelmann Clienții Voigt, în primul rând, marile întreprinderi chimice, remarcă eficiența ridicată a graficii aplicate Republica Populară Mongolă, De la Trezoreria Artei Naţionale În numărul de mai al revistei „Mongolia” pentru , a fost publicat un articol amplu al lui L Sonomtseren, care îi prezenta cititorilor Muzeul de Stat de Arte Frumoase Autorul scrie că aspectul unic al muzeului este determinat de monumentele remarcabile și unice - capodopere create de poporul mongol din cele mai vechi timpuri până în zilele noastre Un loc aparte în secțiunea retrospectivă a artei trecutului îl ocupă lucrările remarcabilului sculptor și pictor Gombodorjiin Zanabazar Până acum, aplicațiile mongole nu au încetat să uimească oamenii Tot ce e mai bun pe care arta mongolă din trecut a absorbit în sine servește drept teren fertil pe care A Frank Poster (GDR) D Amgalan La scoala Gravura Lee (MPR) N Toniţa Linie de pâine (SPP) N Toniţa Fiica unui pădurar (SRR) cultura Mongoliei Poporului a crescut Socialistă a adus în lume o întreagă galaxie de artiști strălucitori, originali Fiecare dintre ei, după ce a luat parte activ la formarea și dezvoltarea artei noi, și-a deschis propriul drum în creativitate Pânzele Artistului Poporului din MPR O Tsevegzhava, un pictor de animale recunoscut, uimesc prin dinamismul, vitalitatea și expresia lor Liric, calm maiestuos în lucrările sale, Artist al Poporului MPR L Gava Pânzele sale cântă despre frumusețea naturii native U Yadamsuren, artistul popular al MPR, este un reprezentant proeminent al picturii naționale „Mongol Zurag” Grafica se dezvoltă cu succes în Mongolia De reținute fișele ciclului grafic al artistului poporului D Amgalan „Dimineața Patriei noastre” În încheierea articolului, L Sonomtseren scrie că Muzeul de Stat de Arte Frumoase este un adevărat tezaur al artei poporului mongol, al cărui talent a fost dezvăluit pe scară largă în anii puterii poporului SRR „Îngrijorat de problemele epocii” Sub această rubrică, în numărul de iunie al revistei „Orizonturi românești” a fost plasat un amplu articol al profesorului R Shorban despre opera artistului Nicolae Tonița ( - ) Scurta viață a artistului a coincis cu perioada evenimentelor legate de activitățile forțelor revoluționare ale poporului Emoționat de problemele epocii, Tonița a căutat să transforme pictura în ceea ce el a numit „document artistic ” Urmând linia inovatoare a remarcabilului artist român Ştefan Lucian, el s-a inspirat în acelaşi timp din idealul picturii monumentale , menit să educă masele poporului , dar şi din exemplul artistului Octav Băncila, în a cărui opera s-a aflat era un puternic accent social-critic Lucrările grafice ale lui Nicolae Tonița reflectă un conținut revoluționar Cât despre pictură, regândind creativ moștenirea lui Lucian, el și-a creat propriul sistem de culori, care îmbină armonios tradițiile artei populare stva si ceramica pictata În efortul de a surprinde în picturile sale imaginea „umilitului și jignit ”, artistul rebel, apropiat de oamenii muncitori , Tonița a lăsat o moștenire valoroasă din punct de vedere social A creat imagini expresive cu țărani și muncitori, a pictat portrete , peisaje și naturi moarte „Copiii și copilăria” ocupă un loc aparte în opera Toniței Cu privirea artistului, Tonytsa a căutat să surprindă cel mai caracteristic în soarta copiilor dintr-o anumită categorie socială În februarie , scria cu amărăciune: „De nenumărate ori, privind cu atenție prin ochii unui artist minunata lume interioară a copiilor, am întâlnit adesea copii zdrențuiți și înfometați, copii cu afecțiuni corporale Cunoșteam și copii la scump haine, dar în sufletele cărora, otrăvite prematur , suferința reprimată s-a copt ” Ca artist, Tonitsa s-a gândit profund la problemele artei Scopul public al artei, temele și mijloacele expresive ale picturii au fost întotdeauna principalele probleme pentru el Moștenirea creativă a lui Nicolae Tonica în ansamblu este afirmația idealului estetic al artistului, care, în condițiile acelei epoci, părea să anticipeze arta socialistă în lucrările sale Noul Muzeu de Artă Potrivit ziarului Skinteia, în luna martie a acestui an a fost deschis un nou muzeu de artă în orașul Bacău , care conține lucrări valoroase de artă plastică clasică și modernă românească Sunt expuse lucrările lui N Grigorescu, G Petrașcu , T Pallady, I Cuculescu, D Pachurea, K Medrya, A Catarji și alți maeștri celebri Cehoslovacia În atelierul Editei Ambrushova priveliște frumoasă asupra Bratislavei se deschide din atelierul spațios și plin de lumină al Editei Ambrushova Poate așa se explică faptul că orașul natal ocupă un loc mare pe pânzele și foile grafice ale artistului Pictorița și graficianul Edita Ambrushova este cel mai interesată de temele istorice, de comploturile legate de istoria țării, în special de perioada formării acesteia și de lupta pentru independență În ultimii ani, tapiseriile au ocupat un loc central în opera artistului În ele urmărește să exprime măreția luptei poporului pentru libertate, pentru independența lor națională Combinația de galben și roșu determină culoarea principală a tapisseriei ei , care înfățișează imagini ale vieții populare din vremuri îndepărtate și astăzi Înclinația către genul monumental-decorativ își găsește expresie nu numai în tapiserii mari , ci și în vitralii Vitraliile multicolore realizate de E Ambrushova în pentru vechea Catedrală din Nitra continuă linia istorică în opera sa, la fel ca și ciclul de lucrări, pe care autoarea l-a numit „Parafrază pe temele vechilor icoane rusești” Pe lângă tapiserii și vitralii, E Ambrushova dedică mult timp picturii și lucrărilor grafice Ele transmit o viziune individuală asupra naturii și a lucrurilor, a oamenilor și a orașului Artista își umple picturile cu o dispoziție lirică și o dragoste vizibil exprimată pentru țara natală, pentru compatrioții ei Bulgaria Despre afișul de la expoziția de grafică aplicată O mare expoziție de postere a avut loc la Sofia, care rezumă realizările artiștilor de poster bulgari din ultimii doi ani Au fost expuse de postere reprezentând opera a şaizeci de maeştri Ivan Bogdanov, care a scris un articol despre această expoziție în revista Izkustvo, notează că, în ansamblu, expoziția arată nivelul general destul de înalt la care se află în prezent afișele bulgare moderne Autorul scrie că unele postere sunt amintite de imagini generalizate , simbolice , cum ar fi lucrările lui B Ikonomov, F Fikov, P Petrov, S Kamenev, L Cekhlarov, K Karapanov Varietate de forme și culori, ritm dinamic, structura armonioasă a compoziției, nivelul artistic de performanță - acestea sunt calitățile distinctive ale posterului bulgar modern Autorul are în vedere problema formării trăsăturilor naționale în afișe cei care spun că acest proces este complex, că afișul se dezvoltă în curentul general al artei moderne și reacționează cu o acuratețe deosebită la fiecare cuvânt nou în dezvoltarea socială Revoluția științifică și tehnologică și un factor atât de important precum dezvoltarea mass-media au un impact enorm asupra acesteia Bogdanov scrie că dezvoltarea sa este asociată cu probleme atât de presante precum tradiția și inovația, cum să depășești imitația și moda trecătoare Articolul este ilustrat de o serie de postere, inclusiv „XI-lea Congres al BKP” al lui N Nikolov, Zh „Plenul aprilie și viața artistică în țară” Acesta este titlul unui editorial din numărul din februarie al revistei Izkustvo Urmează viața artistică din Bulgaria după hotărârile Plenului din aprilie a Comitetului Central al BKP din Aderarea constantă la normele leniniste a conducerii partidului a avut un efect benefic asupra dezvoltării ulterioare a culturii socialiste a Bulgariei și asupra tuturor artelor plastice bulgare moderne Articolul introduce cititorii în viața artistică din Plovdiv, Burgas, Varna, Rusa, Veliko Tarnovo, regiunea Smolyan și alte regiuni Sunt enumerați pictorii de frunte, graficieni, sculptorii, a căror opera surprinde chipul Bulgariei socialiste , opera constructorilor ei, frumusețea pământului lor natal Articolul este ilustrat de lucrările artiștilor din diverse orașe și regiuni Printre acestea se numără pictura „Zori peste Plovdiv” a pictorului plovdivean Yoan Leviev, peisajul lui Pyotr Popov din Rusa, „Pleven” a artistului pleven Ilia Milkov și o serie de alte lucrări Despre cele mai recente postere ale lui Alexander Zhendov și Boris Angelushev În legătură cu aniversarea a de ani de la Plenul din aprilie al Comitetului Central al BKP, numărul din martie al revistei Izkustvo se deschide cu o selecție de materiale dedicate acestui eveniment semnificativ din viața Bulgariei socialiste Ca un avansat articolul lui Maximilian Kirov „ Plenul din aprilie și arta noastră socialistă ” Acesta este urmat de un articol al lui Svetlin Bosilkov, intitulat „La cea de-a -a aniversare a Plenului din aprilie al Comitetului Central al BKP”, dedicat ultimelor postere ale lui Alexander Zhendov și Boris Angelushev Autorul scrie că aprilie a intrat în viața și opera lui Alexander Zhendov atât de organic, deoarece a fost acceptat de o persoană și un artist cu experiență vastă în lupta revoluționară Afișele lui Zhendov, monolitice prin bogăția lor ideologică și expresive figurativ , au calități care atrag generația mai tânără de artiști poster bulgari În primul rând, afișele lui Zhendov se disting prin patos ideologic înalt Ele influențează privitorul cu simboluri monumentale, grafică, culoare decorativă Claritatea și claritatea imaginilor monolitice, combinate cu direcția clară a sloganului, conferă celor mai bune postere politice ale lui Gendov valoarea unui model Acesta este, potrivit lui Bosilkov, celebrul poster „Pacea va învinge ”, creat în Ideea unei lupte ferme pentru pace a fost reflectată direct în afișul Pace În ea, unitatea popoarelor globului în susținerea pozițiilor de conviețuire pașnică a fost întruchipată într-o imagine simbolică monumentală Analizând opera unuia dintre fondatorii afișului bulgar, Boris Angelushev, autorul notează că aprilie l-a inspirat pe artist la noi căutări de expresivitate ideologică și figurativă Din până în , Boris Angelushev a creat multe postere anti-război, impregnat de mare patos ideologic, care au un mare impact emoțional asupra privitorului Un exemplu remarcabil este afișul politic „ Octombrie ”, dedicat Marii Revoluții din Octombrie O mulțime de afișe au fost realizate de Angelushev pe tema armatei Republicii Populare Bulgaria , inclusiv afișul „Servim cu credință și devotament Patria!” Gama de teme din afișele lui Angelushev este largă și variată, iar el știe să introducă în mod organic textul în structura generală a imaginii plastice Terminând un articol lung și interesant, Svetlip Bosilkov atrage din nou atenția cititorului asupra importanței deosebite pe care Plenul din aprilie al Comitetului Central al BKP din a avut-o în dezvoltarea creativă a lui Alexander Zhendov și Boris Angelushev A doua expoziție internațională de pictură realistă la Sofia La mai s-a deschis la Sofia cea de-a doua expoziție internațională de pictură realistă Au participat țările socialiste din Bulgaria, Ungaria, RDG, Cuba, Mongolia, Polonia, România, URSS, Cehoslovacia, precum și stăpânii progresiste din Austria, Belgia, Venezuela, Italia, SUA, Franța, RFG , Chile și Berlinul de Vest Anul acesta, la expoziție au participat artiști progresiste cunoscuți precum Renato Guttuso, Roger Somville, André Fougeron și o serie de alți autori talentați ale căror lucrări sunt conectate cu lupta împotriva colonialismului și inegalității sociale, cu lupta pentru întărirea păcii între popoarele şi progresul social internaționale ale juriului au fost acordate: I Zarin (URSS) pentru pictura „Să plantăm grădini”; Kalina Taseva (NRB) pentru tabloul „ ”; Gabriel Bracho (Venezuela) - „Chile și cei patru generali”; B Tyubke (GDR) - „ Requiem chilian”; M Butemzh (MPR) - „Zagon” În plus, au fost premiați A Trizpo (Polonia), G Sharu (România ), L Palai (Ungaria), M Sweet (Cehoslovacia ), A Fougeron (Franța ) Premiul special al Consiliului Popular al orașului Sofia a fost acordat lui Y Valer (Berlinul de Vest) Printre diplomele acordate : D Uzunov (NRB), H Dering (GDR), R Guttuso (Italia), P Ossovsky (URSS), J Lorant (Ungaria), M Jakobchich (Cehoslovacia) SFRY Atelier de artă la fabrică Marian Stojanovic are două profesii: el este chimist și artist Lucrează la o mare fabrică din orașul Lukavac, unde îl cunoaște fiecare muncitor, deoarece picturile lui M Stojanovic sunt expuse în mod regulat la expoziții generale de lucrări ale artiștilor amatori sau la unele individuale Mare expoziție a lucrărilor lui M Stoyanovi- Cha a organizat fabrica când întreprinderea își sărbătorește a optzecia aniversare S-a decis transferul unuia dintre spațiile fabricii tânărului artist ca atelier Aici își petrece acum tot timpul după muncă, cele mai bune lucrări ale lui sunt atârnate pe pereții acestei săli mari, aici vin la el cei care iau pentru prima dată o pensulă sau un creion în mână Marian Stojanović îi ajută în mod constant pe noii veniți cu sfaturi și îndrumări directe Atelierul de artă de la uzină atrage un număr tot mai mare de maeștri ai artei amatori Anglia Noua clădire a Galeriei Naționale Într-unul dintre numerele sale, revista engleză The Illustrated London News a relatat despre un eveniment major din viața culturală a Londrei Galeria Națională a primit o nouă clădire extinsă, incluzând , pe lângă galerii extinse, un cinematograf, săli de curs și de lectură Cu ocazia deschiderii noului sediu, administrația Galeriei Naționale a organizat o expoziție care a cuprins nu numai picturi, ci și sculptură, gofrare, manuscrise, mobilier din secolele XV-XVI , care s-au păstrat mult timp în cele mai bogate magazii ale muzeului și în colecții private Scopul acestei expoziții este de a oferi o imagine mai completă a artei Renașterii În lucrările maeștrilor Renașterii, care se distingeau prin înaltă artă , pricepere și gust, influența artei antice a fost evidentă Arta umanistă a Renașterii a fost îndreptată către om, către lumea sa interioară, spirituală, iar acest lucru a fost evident mai ales în portrete Vizitatorii expoziției au arătat un interes deosebit pentru acest gen special de artă plastică Portretul renascentist a fost prezentat la expoziție prin picturi ale unor maeștri precum Dürer, Caravaggio și mulți alții Printre celebrele exponate ale expoziției, un loc aparte l- a ocupat „Portretul unui bărbat cu inel” de Filippino Lippi, care până de curând era considerat a fi datorat pensulei artistului italian Botticelli Viața artistică Uniunea Sovietică iulie, august recompensă mare Pentru marile servicii în dezvoltarea artelor plastice sovietice și în legătură cu cea de-a șaptezecia aniversare de la nașterea sa, Prezidiul Sovietului Suprem al URSS a premiat Vicepreședintele Academiei de Arte a URSS, Artistul Poporului al URSS Fiodor Pavlovici Reșetnikov cu Ordinul lui Lenin Titlu onorific Pentru servicii deosebite în domeniul artelor plastice sovietice, Prezidiul Sovietului Suprem al URSS a acordat titlul onorific de Artist al Poporului al URSS lui Andrey Andreevich Mylnikov Arta populară din Laos Sub acest titlu, din iulie până în iulie, la Muzeul de Stat de Artă Orientală a fost deschisă prima expoziție de artă a Laosului din Uniunea Sovietică Acesta a prezentat peste de piese de artă populară contemporană Lao și lucrări ale studenților de la Școala de Arte Frumoase din Vientiane Primul grup de articole din expoziție au fost căni de argint , cutii de toaletă, scrumiere decorate cu ornamente florale, precum și împletituri din trestie, bambus și frunze de palmier Colecția de țesături țesute manual și produse realizate din acestea a fost deosebit de vastă și interesantă Țesăturile tradiționale din Laos sunt foarte decorative, frumoase, diverse în ornamentele lor În cadrul expoziției au fost prezentate tot felul de produse realizate din acestea - genți purtate pe panglică lungă, poșete, poșete cu chei etc Lucrările elevilor Școlii de Artă din Vientiane s-au distins în primul rând prin dorința lor de a reflecta viața modernă a țării lor, acele cele mai importante evenimente istorice pe care le-a trăit oamenii din Laos în trecutul recent, care au învins imperialismul american , au răsturnat regele putere și a început să construiască socialismul Acest lucru a fost dovedit de reliefurile sculptate din mahon „Nu americanilor!”, „ Tineretul revoluționar”, „Roata istoriei” și altele, precum și picturile care reproduc scene de gen și peisaje ale țării natale După închiderea expoziției, aproximativ o sută de exponate ale acesteia au fost donate Muzeului de Stat de Artă a Popoarelor Orientului Pictura bulgară secolele IX-XIX Acesta a fost titlul expoziției care a fost deschisă pe august la Galeria de Stat Tretiakov A prezentat peste de lucrări de artă plastică și aplicată colecționate de la diferite muzee din Republica Populară Bulgaria, inclusiv muzeele din Sofia, galeriile de artă din Plovdiv și Kazanlak Printre exponate se numără picturi pe scânduri și pânze, ceramică pictată și în relief, reliefuri din piatră și lemn , imagini pe metal și sidef, mozaicuri și imprimeuri populare Vizitatorii expoziției s-au putut familiariza și cu lucrări de artă aplicată - cusătură artistică, sculptură în lemn, grafică de carte Artiști din România O expoziție de lucrări ale doi dintre cei mai mari artiști români, Artiștii Poporului Alexander Chucurencu și Ion Irimescu, s-a deschis pe august la Sala de Expoziții a Uniunii Artiștilor din URSS (Kuznetsky Most, ) Organizată în ajunul sărbătorii naționale a Republicii Socialiste România, împlinirea a de ani de la eliberarea României de sub jugul fascist, expoziția a devenit un eveniment semnificativ în viața artistică și culturală a capitalei Pictura lui Alexander Chukurencu este marcată de un lirism moale chiar și atunci când artistul apelează la teme sociale sau istorice acute În ultimii ani, artistul a acordat o mare importanță soluțiilor compoziționale și coloristice ale lucrărilor sale, luptă spre integritate și generalizare Chukurenku lucrează în diferite genuri: pictează picturi tematice, peisaje, natură moartă , portrete La o expoziție la Moscova, au fost expuse aproximativ cincizeci de picturi ale sale , scrise în principal în ultimii ani Sculptura lui Ion Irimescu captivează prin bogăţia expresivităţii plastice şi figurative Sculptorul realizează lucrări de altă natură: realizează excelente portrete realiste ale contemporanilor săi pline de psihologism interior profund , se referă la imaginile artei populare Arta ambilor maeștri a câștigat de multă vreme popularitate și dragoste nu numai în patria lor, ci și în multe țări ale lumii, unde au fost expuse de mai multe ori Expoziția a stârnit un profund interes și în rândul publicului de la Moscova Pictură murală a Indiei Moscoviții au salutat cu mare interes expoziția de copii ale picturilor murale indiene, organizată de Uniunea Artiștilor din URSS și Departamentul de Cultură al Guvernului Indiei, care s-a deschis pe august în Sala de expoziții a Uniunii Artiștilor din India URSS (strada Gorkogo, ) Treizeci și trei de fresce, copiate în diferite părți ale țării de artiști indieni moderni , executate cu mare precizie și grijă , au dat o idee vie despre natura picturii templului indian Expoziția a fost compusă în așa fel încât să-i familiarizeze pe spectatorii care nu au posibilitatea de a vedea originalele cu picturi murale din diferite vremuri - de la secolul al IX-lea până la sfârșitul secolului al XV-lea Expoziția a prezentat picturi murale minunate, pline de armonie , rafinate din antichitate precum frescele templelor din Bagha din secolul al VII-lea, Sittanavasala din secolul al IX-lea, în care, alături de subiecte religioase, de cult , există multe imagini cu animale, păsări, pești, plante care au o anumită valoare simbolică împărțită Un număr mare de exponate au fost fresce din Evul Mediu, apropiate ca stil de miniaturi orientale, cu o narațiune caracteristică detaliată a comploturilor și o multitudine de soluții ornamentale și liniare Frescele din acest timp se caracterizează cel mai mult prin prezența motivelor seculare - scene de curte, bătălii, imagini cu Okhsta □ În Sala de Expoziții a Uniunii Artiștilor din URSS a fost expusă o expoziție de lucrări ale Artistului Onorat al Cehoslovaciei, laureat al Premiului Klement Gottwald Robert Dubravets Expoziția, în număr de de gravuri și litografii, a făcut cunoștință cu dragii moscoviți în opera celebrului artist slovac, unul dintre maeștrii de frunte ai țării Calea creativă a lui Robert Dubravets nu a fost ușoară În - a trebuit să-și întrerupă studiile pentru a lua parte activ la Revolta națională slovacă Întors la Bratislava, Dubravets și-a continuat educația artistică, iar din locuiește și lucrează în orașul său natal, Ružomberok Domeniul tematic al artei Stejarului Ravetsa este larg și variat Un loc proeminent în opera sa îl ocupă ciclurile anti-război, care au o expresivitate laconică, aproape afișată , plină de patos umanist Artistul lucrează mult la crearea de serii pe teme industriale, pe foi lirice și poetice și se ocupă de ilustrarea cărților, referindu-se la tradițiile artei populare Pe scară largă sunt serii de gravuri ale lui Dubravets precum „Frunze împotriva războiului ”, „Gânduri și imagini”, „Munții mei, munții” și multe altele Alături de pictură și grafică, Oak Ravets realizează lucrări monumentale și decorative Dubravec este membru al Comitetului Central al Frontului Național al Republicii Socialiste Slovace și membru candidat al Comitetului Central al Partidului Comunist din Slovacia De mulți ani a fost președintele Uniunii Artiștilor Slovaci și s- a implicat activ în activitatea pedagogică cu studenții Școlii Superioare de Artă din Bratislava Moscova Tineretul Rusiei Sala Centrală de Expoziții s-a deschis cea de-a - a expoziție panrusă de lucrări ale tinerilor artiști Participanții săi - artiști din Moscova, Leningrad, republici autonome, teritorii și regiuni - au prezentat lucrări de toate tipurile și genurile de arte plastice Expoziția a arătat aproximativ trei mii de lucrări Gama tematică a expoziției a fost diversă și largă Dar tema principală a tinerilor mei artiști a devenit cu siguranță prezentul și contemporanii Panouri solemne ale picturii „Uleiul Siberiei” de M Ombysh-Kuznetsov și B Buharova, „Tânăroamenii de știință din Novosibirsk Academgorodok” de Ya Yakov Leva și N Tolpekina, „Cheboksary Tractor ” de V Ivanov Mulți artiști au vizitat șantiere de construcții din Komsomol și și-au dedicat lucrările tinerilor constructori ai CHE KamAZ, BAM, Sayano-Shushenskaya Pictorii și-au dedicat lucrările Maestrului Amur A Akhaltsev și P Elkin Un loc semnificativ în cadrul expoziţiei a fost acordat imaginii contemporanului nostru Cu mare atenție asupra lumii interioare, aspectului, biografiilor eroilor lor, tinerii artiști au înfățișat un om de muncă, semenii lor, oameni din generația mai în vârstă Portretele sunt foarte diferite - de la camera, intima la portretul-pictură Printre acestea se numără tabloul „Femei constructoare” B Savina-Ponomarenko, „Portretul maistrului constructorilor A S Moiseev”, creat de V Mazurov la ferma colectivă numită după M V Frunze, unde a lucrat o echipă de artiști din Kursk Interesante portrete compoziționale au fost prezentate de artiștii E Romanova și T Nazarenko Expoziţia a prezentat destul de multe lucrări dedicate clasei muncitoare Acestea sunt sculpturile lui E Preobrazhenskaya „ Lucrători în ulei”, A Rukavishnikov „Constructori”, picturi de R Baranov, Ya Kryzhevsky, desene de V Kubarev Artiștii V Denisov și-au dedicat pânzele trecutului minunat al țării noastre - „Marele Subbotnik”, T Nazarenko - „ Au venit partizanii” Despre viața de zi cu zi pașnică a armatei sovietice, pictura „Cazarmă pașnică ” de A Yushin, „ Artistul armatei” de V Kiselev, „Învățăturile merg” de N Novoselov Secțiunea de artă aplicată a stârnit un viu interes al publicului Au fost prezentate lucrări interesante în ceramică, sticlă, tapiserie Talentele tinerilor continuă tradițiile picturilor cu lac din Palekh , Khokhloma, Zhostov, Kubachi, tăietorii de pietre Tuvan etc La de ani de la nașterea unui sculptor remarcabil În Casa Artiștilor (Kuznetsky Most, ) a fost expusă o expoziție de lucrări ale lui SD Erzya, programată pentru a coincide cu aniversarea centenarului său Pentru prima dată, moscoviții au putut să se familiarizeze cu o asemenea perfecțiune cu munca unui maestru talentat din Mordovia Expoziția include multe dintre lucrările sale timpurii, precum compoziția „Victimele Revoluției din ”, realizată în beton armat, „Ultima noapte înainte de execuție”, „Execuție” Crescut în folclorul mordovian și rusesc, sculptorul creează eroi de povești populare, epopee, legende („Baba Yaga”, „Leda și lebăda”, „Diavolul”) Erzya ne-a dedicat multe lucrări țăranilor mordoveni , un originar din care era el însuși Acestea sunt „Cap de țăran”, „ Țărani Nin-Mordvin”, „Portretul unui mordovian”, „Portretul unei mame ” și altele Multe dintre lucrările sale au fost făcute din lemn de plante subtropicale , quebracho și algarrobo, pe care le-a găsit în Argentina Din quebracho a realizat imagini cu L N Tolstoi și Beethoven , „Femeia din Chaco”, „Flaming” și multe alte lucrări Multe dintre lucrările lui Erzya reflectă una sau alta dispoziție , starea unei persoane, proprietatea caracterului său Îmi amintesc lucrări precum „Curaj”, „Horor”, „Caprice”, „Melancolie ”, „Fantezie”, „Calm ” Dintr-o bucată mare de quebracho, sculptorul a realizat un portret al lui V I Lenin, de la care începe expunerea expoziției În total, expoziția a prezentat peste o sută de sculpturi din diverse muzee din țara noastră și, în primul rând, de la Galeria de Artă Republicană Mordoviană, care poartă numele lui F V Sychkov □ În Sala de expoziții a Uniunii Artiștilor din Moscova (str Begovaya, / ) Revoluție și tineret (Lucrarea studenților Școlii de Arte Frumoase din Vientiane ) Ceașcă Argint (Arta populară din Laos ) I Irimescu Pegas și Apollo Fresca indiană din secolul al XIII-lea T și A Titarenko Prima mașină Creșterea agriculturii L Kruzhalova Portretul sculptorului R N Wise C Kosenkov Din seria Copilărie a avut loc o expoziție de lucrări și o seară în memoria unuia dintre cei mai vechi sculptori moscoviți , Armenak Leonovich Stepanyants ( - ) Primele cunoștințe de sculptură le-a primit la Baku, iar în a intrat la Moscova Vkhutemas, unde a studiat cu B Korolev În lucrările sale timpurii ( basoreliefuri pe o temă de lucru, vaze figurate, imagini simbolice ale naturii goale), maestrul a dezvoltat în mod creativ cunoștințele pe care le dobândise În , îl cunoaște pe P Korin și, sub îndrumarea sa , a pictat mult timp modele în Muzeul de Arte Frumoase, studiind sculptura greacă antică În același timp, a dezvoltat un interes pentru arta lui Leonardo da Vinci , Guido Reni, care s-a manifestat în multe portrete în creion create în anii și În același timp, a participat la crearea unei frize pe clădirea Guvernului RSS Armeniei din Erevan și a jucat la toate expozițiile importante de la Moscova Stepanyants lucrează mult pe tema maternității Desenele și sculpturile sale sunt marcate de o transmitere fidelă a armoniei naturale a corpului uman Stepanyants a dezvoltat cu dragoste teme moderne în plastic, creând imagini generalizate ale unui șofer de tractor, soldați ai Armatei Roșii și lucrători speciali ai aviației În anii dinainte de război, interesele sale s-au concentrat pe subiecte sportive La Moscova, Soci și alte orașe, s- au păstrat figurile sportivilor realizate de el în beton Sculptorul a dedicat mult efort pentru a crea imagini ale marilor iluminatori armeni din trecut, ale căror statui trebuiau instalate în Armenia Expoziția a prezentat, de asemenea, picturi ale maestrului - Moscova și regiunea Moscovei , peisaje arhitecturale Expoziție de lucrări de P P Konchalovsky în sălile Academiei de Arte a URSS a fost deschisă o expoziție de lucrări ale lui P P Konchalovsky dedicată aniversării a de ani de la nașterea sa Expunerea acestei mari expoziții retrospective oferă o idee despre toate etapele lucrării maestrului În total, au fost prezentate aproximativ trei sute dintre cele mai semnificative lucrări ale artistului Un loc proeminent îl ocupau portretele; printre ele se numără și cunoscutele portrete ale lui V Meyerhold, V Sofronitsky, harpistul V Dulova, „ Portret auto cu soția sa” De interes este și ciclul spaniol de lucrări, care include „ Iubitorul de lupte”, „Matador”, peisaje Pentru prima dată, ciclul Novgorod a fost prezentat într-un mod atât de complet, în care artistul a surprins originalitatea și măreția arhitecturii antice rusești Optimismul și dragostea de viață sunt inerente în toată opera unui pictor remarcabil Acest lucru a fost evident mai ales în pânza sa picturală mare „De la cosit” * august la Muzeul Pușkin im A S Pușkin a deschis expoziția „ Petersburg în gravura rusă din secolul al XVIII -lea - începutul secolului XX” A prezentat aproximativ de gravuri, introducând spectatorii în cele patru imagini caracteristice principale ale orașului: Sankt Petersburg din epoca petrină, mijlocul secolului al XVIII- lea , epoca lui Pușkin și începutul secolului al XX-lea Printre acestea se numără fragmente din panorama Sankt-Petersburgului din de A Zubov și douăsprezece străzi ale orașului în tipărituri magnifice, vederi ale Sankt-Petersburgului în anii , litografiate de S Galaktionov și K Beggrov, precum și gravuri în lemn de A Ostroumova-Lebedeva în anii Expoziția a inclus imagini cu artificii din secolul al XVIII-lea , care transmit atmosfera unică a orașului de pe Neva Vizitatorul acestei expoziții interesante, parcă, face o călătorie în timp Aici se puteau vedea vederi ale orașului create de remarcabilii gravori ruși I Sokolov, G * Kachalov, M Makhaev, A Grekov, E Vinogradov * Pe august, Sala de expoziții a Uniunii Artiștilor din URSS (Str Gorkogo, ) a deschis o expoziție de lucrări ale lui Yakub Annanurov, lucrător de artă onorat al RSS Turkmene Ea a prezentat publicului de la Moscova opera unuia dintre primii artiști profesioniști ai republicii Annanurov și-a primit educația artistică la Moscova, mai întâi la Școala artistică și industrială care poartă numele M I Kalinin, apoi la Institutul de Artă V I Surikov Annei Nurova este o imagine tematică Artistul lucrează pe fiecare pânză, căutând cu insistență și încăpățânare cele mai caracteristice imagini, compoziții expresive De asemenea, pictează mult Peisajele din opera sa nu sunt obișnuite și, practic, este doar un fundal pentru o acțiune sau un portret Expoziția a prezentat de picturi și schițe, majoritatea pictate în ultimul deceniu Printre acestea se numără pânze atât de cunoscute precum „Anii treizeci ”, „Geologi”, „Înainte de început”, autoportret „Îți revii” și altele * În noua sală de expoziții a cartierului sovietic de pe stradă Remizov , a fost expusă o expoziție de lucrări ale artiștilor moscoviți G Raspopov, E Akishin, G Solovykh Pe iulie a avut loc o discuție despre expoziție , în care președintele secției de sculptură a Uniunii Artiștilor din Moscova M Shmakov, artiștii A Drevin, T Nazarenko, I Kupryashin , L Blyakh , precum și a participat publicul Sculptorul Raspopov a fost reprezentat de portrete ale contemporanilor săi , „Portretul lui Cervantes”, compoziții bazate pe motive orientale Akishin a arătat peisaje din Moscova și Staraya Ladoga, desene energice din natură, care conțin caracteristici psihologice ascuțite Picturile Solovykhs, similare ca stil cu peisajele și panourile de teatru, reflectau arhitectura capitalei * Pe august, la Casa Uniunii Artiștilor din URSS (bulevardul Gogolevsky, ), s-a deschis o mică, dar interesantă expoziție de grafică a proeminentului artist leton Teodor Antonovich Lakshevits Aici au fost prezentate peisaje, portrete, mort -morti, scene de război, motive spațiale - în total de lucrări Toate sunt pline de mare dinamism interior, armonie și totalitate Lucrările lui Lakszewitz sunt foarte deosebite ca stil : sunt în egală măsură inerente atât în monumentalitate, cât și în lirismul profund Lucrând în tehnica dificilă a temperei cu ceară, Lakshewitz atinge o expresivitate și plasticitate rară Artistul transmite foarte subtil și pătrunzător diferite stări ale naturii - este suficient să comparăm astfel de foi precum „Lacul Usma” și „Peisajul Kurzeme” Îmi amintesc de natura moartă „Ceramica din Uzbekistan ”, „Natura moartă rurală ”, „Copaci fără ramuri” și altele * august în Sala de Expoziții a Cartierului Sovietic pe stradă Remizov a deschis o expoziție de lucrări ale artistului Ashgabat V Ya Pavlotsky A expus peste o sută de picturi și schițe, realizate mai ales în ultimii ani Îmi amintesc pânzele lui pe teme militare , tablouri care povesteau despre viața de zi cu zi a grănicerilor sovietici Lucrări „Descoperire Isprava lui P Taran”, „ Frații Timei”, „Compatrioții din ” , „Pe un pământ liniștit”, scris cu energie, temperament, pe baza impresiilor personale ale artistului foarte dinamic pe pânze cu tematică industrială, precum, de exemplu, „Uzina petrolieră”, „Gas Pipeline Central Asia - Center” În picturile sale de gen , Pavlotsky se referă la viața poporului turkmen, printre care trebuie remarcată în special tabloul „Vacanță ” pictat în Un loc considerabil în opera artistului îl ocupă și genul peisajului și portretului La centenarul lui I Ya Bilibin * În august la Muzeul Teatrului Central A A Bakhrushin a expus o expoziție jubiliară a remarcabilului artist rus I Ya Bilibin Expunerea a făcut posibilă trasarea principalelor etape ale căii creative a maestrului , pentru a se familiariza cu talentul său strălucitor I Ya Bilibin a lucrat în cele mai diverse domenii și genuri de arte plastice Un ilustrator remarcabil , a fost unul dintre cei care au ridicat grafica cărților la genul de artă înaltă Bilibi este considerat pe drept artistul basmului popular rusesc Multe dintre ilustrațiile sale pentru basme au fost expuse în cadrul expoziției, în care artistul a întruchipat idealurile naționale eterne și sentimentele patriotice înalte în formă poetică Cele mai bune foi de Bilibina sunt ilustrații pentru poveștile lui A S Pușkin O altă latură a talentului lui Bilibin este proiectarea producțiilor teatrale Caracteristic este faptul că în schițele decorului artistul a folosit și stilul grafico-ornamental „Bilibino ” de ilustrații de carte Expoziția a prezentat schițe pentruspectacole „Ruslan și Lyudmila”, „Boris Godunov ”, „Cocoșul de aur”, „Mormântul lui Askold” Expoziția a inclus desene pe care Bilibin le-a făcut pentru revista Lână de Aur * În august, o expoziție de lucrări ale lui Pocho Stoychevich Stoyanov ( - ), un pictor din Zagorsk , a fost expusă în Sala de expoziții a MOOSKh de pe Krutitsky Val Originar din Bulgaria, a fost forțat să se mute în Uniunea Sovietică în adolescență pentru a scăpa de persecuție pentru activitățile sale revoluționare Trăind în ultimii ani în suburbiile Moscovei, în Zagorsk, Stoyanov a scris foarte des la obiectivele turistice ale acestui oraș și, mai ales, desigur, Trinity-Sergius Lavra („Intrarea în Lavra ”, „Orașul Zagorsk”, „ În periferia orașului”, „În curtea Lavrei”, „strada Zagorskaya ”), alături de ei, atenția pictorului a fost atrasă și de scenele cotidiene, de zi cu zi - „Piața Zagorsky”, „Casa de cultură” , „ Case noi”, „Curtea Zagorsky” De asemenea, Stoyanov a lucrat cu entuziasm la numeroase naturi moarte și compoziții, compuse în principal din atribute și trofee ale meseriei sale de vânătoare Stoyanov și-a vizitat și locurile natale Drept urmare , a fost creată o serie întreagă de lucrări dedicate Bulgariei, inclusiv cele pe teme istorice, precum „Dimineața de mai ” sau „Dimineața de gherilă” * În showroomUniunea Artiștilor din RSFSR (ul Usievicha, ) a expus o expoziție de lucrări ale unui artist din Rostov-pe-Don V Len Aproximativ o sută de lucrări de pictură și grafică prezentate artist la această expoziție Aceste lucrări reflectă impresiile artistului din călătoriile sale în țară și în străinătate Vizitatorii expoziției au putut vedea aici peisajele din regiunea Moscovei, Crimeea, Rostov-pe-Don, Bulgaria Tema lui Gorki ocupă un loc important în opera lui Len Una dintre primele lucrări ale artistului după absolvirea Institutului V I Surikov - „Un indiciu amar printre încărcătoarele de pe Volga” În cadrul expoziției au fost prezentate și alte lucrări pe această temă Oamenilor din satele moderne , fermierii colectivi din Pacific Don, Len a dedicat tabloul „De la feribot” Despre trecutul eroic al țării noastre - tablourile „Pentru puterea sovieticilor”, „Revoluție” RSFSR * Pe iulie, la Muzeul de Stat al Rusiei a fost deschisă o expoziție de lucrări ale artistului original georgian Niko Pirosmanashvili ( - ) Peste o sută douăzeci de lucrări ale maestrului autodidact original Niko Pirosmani - așa și-a semnat de obicei picturile - sunt păstrate în Muzeul de Arte al RSS Georgiei din Tbilisi , iar acum o parte semnificativă a acestei colecții a fost adus la Leningrad Eroii lui Pirosmani sunt micii negustori, ducani , purtători, artizani , oameni săraci muncitori Expoziția a prezentat portrete, peisaje, naturi moarte, imagini cu animale Artistul și-a pictat Georgia natală, transformată și curățată de privirea unui om al poporului - o privire copilărească de naivă și pură Acesta este aspectul unei persoane care crede în tot ce este bun, în ciuda realității dificile care îl înconjoară * iulie, în sălile organizației Leningrad a Uniunii Artiștilor din RSFSR a fost expusă o expoziție de lucrări ale artistului de la Leningrad E Kozlov Kozlov s-a născut și a crescut în Komi ASSR, iar tema principală a lucrării sale este legată de țara natală Personajele principale ale operelor sale sunt oamenii din Nord Aceștia sunt mineri, mineri , forători de petrol , oameni de știință, artiști, muncitori agricoli și școlari Artistul este admirat în special de profesia dificilă a minerilor din Pechora Devotamentul față de munca proprie, forța și fermitatea caracterului sunt principalele proprietăți ale oamenilor pe care îi vedem pe pânzele lui Kozlov Pe lângă portretele minerilor, artistul a creat un complot -pânză tematică dedicată oamenilor curajoși ai acestei profesii dificile - „În miner” Artistul a dedicat o serie întreagă de picturi și portrete lucrătorilor în ulei din Pechora Dintre lucrările pe teme istorice și revoluționare, expoziția a prezentat picturile „La tovarășul Lenin”, „Octombrie în satul Komi” Artistul a dedicat tabloul „Sub mesteceni albi” Marelui Război Patriotic D La Gorki, în Casa Arhitecților, a fost prezentată o expoziție de lucrări ale unui tânăr artist din Pravdinsk, G Skotina Expoziția include picturi și lucrări grafice , ilustrații produs- A Stepanyants M Maitots, educator al poporului armean P Konchalovsky Portret de familie (Siena) G Raspopov Cervantes A Pavlotsky Pe un pământ liniștit E Akishin Noapte despre gânduri G Skotina Toamna pe viata G Skotina Balcon Perspectivele Skotinei sunt în mod inerent poetice, clare și, adesea, o viziune artistică pură infantilă Galina Skotina s-a născut și a crescut pe Volga, și poate de aceea Volga și oamenii care locuiesc pe malurile sale ocupă un loc atât de important în lucrările ei Acestea sunt lucrările ei „Fata”, „Pe Volga”, „Tinerețe”, etc În compoziția cu multe figuri „În barcă”, una dintre cele mai bune lucrări ale Skotinei, este oferită o imagine poetică a Tineretului în sine Există destul de multe lucrări grafice la expoziție, inclusiv o serie întreagă de desene care înfățișează mere și multe interioare de dachas la țară Claritatea în compoziție, concizia și plasticitatea sunt inerente lucrărilor lui G Skotina Este autoarea ilustrațiilor pentru numeroase publicații pentru copii Artista își încearcă mâna și în domeniul artei monumentale * iulie la Saratov, la Muzeul de Artă A N Radishchev, a fost deschisă o expoziție de lucrări din colecția de la Leningrad a lui M F Glazunov ( - ), membru activ al Academiei de Științe Medicale a URSS, om de știință și profesor proeminent, mare cunoscător de artă și colecționar hotărât Acestea sunt în principal picturi ale artiștilor ruși de seamă de la începutul secolelor XIX-XX, printre care peisaje de K Korovin și S Vinogradov, compoziții romantice de K Bogaevsky și N Roerich , picturi decorative rafinate de A Golovin , etc și schițe timpurii de V Byalynitsky-Birul, K Yuon, K Gorbatov, I Grabar, care completează semnificativ înțelegerea noastră a uneia dintre cele mai interesante etape ale dezvoltării picturii peisagistice rusești K Somov („Lovers ”) și B Kustodiev („Ziua Treimii”) apar în motivele lor preferate V Borisov- Studiul lui Musatov pentru pictura „Armonia” sună ca un vis elegiac despre trecut Singura lucrare a unui maestru străin dintre exponate , basorelieful din bronz al lui C Meunier „Minerul”, se va adăuga acum la colecția de sculptură vest-europeană a muzeului Toate lucrările expuse la această expoziție vor fi incluse în expoziția permanentă a muzeului * La Astrakhan, în Sala de expoziții a Uniunii Artiștilor din RSFSR, a fost expusă o expoziție retrospectivă cu lucrări ale celebrului pictor astrahanean F N Milokhin Un loc mare în expoziție a fost ocupat de lucrările dedicate lucrătorilor fabricilor de procesare a peștelui din Astrakhan („ Satul de pescuit”, „Rybnitsa ”, „Doamna de curățenie la ferma de pește ”, „Bătrânul pescar Bolgov”) Lucrările lui Mplokhin se remarcă prin marea lor autenticitate și atitudinea atentă față de natură O serie de schițe prezentate în cadrul expoziției mărturisesc pasiunea artistului pentru efectele luminoase („ Portret în aer liber”, „Studiul unei fete”, „Ziua de vară pe râu”) Unele dintre picturi sunt dedicate monumentelor arhitecturale ale orașului natal – „Kremlinul Restaurare”, „Săpat în Kremlin” Și totuși, locul principal în opera lui Milokhin este ocupat de peisaj Aceasta este în primul rând Volga și împrejurimile pitorești din Astrakhan: „Iarna în deltă”, „Dimineața pe plajă”, „Apa de seară”, „Tăcerea pe râu”, „Până seara” Artistul scrie și peisaje din alte locuri din Rusia, de exemplu, Peres Lavlya-Zalessky Ucraina La Kremenchug, în Sala de Expoziții a orașului, în a doua jumătate a lunii iulie, a fost deschisă o expoziție de lucrări ale pictorului A Zhurbiy, în legătură cu aniversarea a cincizecea de la nașterea sa și a douăzeci și cinci de ani de la nașterea artistului activitate creativă Au fost prezentate pânze tematice, portrete, peisaje, naturi moarte Absolventă a Institutului de Artă de Stat din Harkov , Zhurbiya își dedică pânzele în principal naturii și oamenilor din regiunea Poltava Dintre acestea, peisajele se remarcă prin priceperea lor picturală : „Întinderile regiunii Poltava”, „Țara mea natală”, „ Seara pe Vorskla”, tripticul „Regiunea Poltava”, „ Drumurile Poltavei” și altele Cele mai bune filme și filme tematice includ „Cultivatorii de cereale”, „La stația de foraj”, „Krasnogorovka” În ele, artistul cu perspicacitate poetică și căldură arată liderii industriei și agriculturii din regiunea Poltava Georgia □ În iulie, la Tbilisi, în sălile Galeriei de Artă de Stat din Georgia, a avut loc o expoziție tradițională republicană „Tineretul Țării” Tinerii artiști din Tbilisi , Batumi, Kutaisi, Sukhumi au prezentat peste trei sute de lucrări de pictură, desen, sculptură, artă teatrală, decorativă și aplicată Subiectele lucrării au fost variate Multe lucrări au fost dedicate de tineri maeștri muncitorilor de mari proiecte de construcții - BAM, CHE Inguri, ZAGES De asemenea, ei povestesc despre construcția în orașele republicii, vorbesc despre muncitorii satului, arată natura Atenția a fost atrasă de picturile lui A Parkosadze „Despre construcția BAM”, D Gvimradze „Cartierul vechi”, G Kelauridze „Construcția centralei hidroelectrice Inguri”, G Markozashvili „Construcția unui drum nou”, V Margiani „ Moara Albă” Lucrări interesante au fost prezentate de artişti grafici şi artişti de teatru □ În iulie, în Georgia a avut loc Săptămâna Saarlandului (RFG) De câțiva ani, legăturile strânse de prietenie și contacte creative leagă Saarbrücken și Tbi Lisi Programul acestei Săptămâni a fost de asemenea larg Acestea sunt concerte, spectacole , expoziții de artă etc Expoziția de lucrări ale artiștilor sărăeni a stârnit un mare interes în rândul publicului georgian În sălile de expoziție ale Galeriei de Artă de Stat din Georgia au fost prezentate produse ale firmei „Villerow and Bol”, ceramică de Madeleine Mangold și Hilda Bock și lucrări grafice de Max Martz Atenția a fost atrasă de seturile de masă, ceai, cafea și desert de către tânăra artistă M Mangold, a cărei opera este foarte populară nu numai în țara natală, ci și în Canada, SUA și Franța Lituania Pe august, la Vilnius, la Palatul Expozițiilor de Artă, s-a deschis o expoziție de lucrări ale celebrului artist german, membru titular al Academiei de Arte din RDG, profesor Lea Grundig Expoziția include de lucrări grafice care reflectă drumul creator al artistei, opiniile ei ideologice și estetice Expoziția a fost deschisă de H Schnabel, Director General al Academiei de Arte din RDG Președintele Consiliului de administrație al Uniunii Artiștilor din RSS Lituaniană, I Kuzminskis, a vorbit despre marea semnificație a muncii de creație a lui L Grundig Expoziția a prezentat lucrări de diferite genuri (natura moartă, portret, peisaj), dar tema politică este , fără îndoială, cea principală în opera artistului „Prima datorie a unui artist”, spune Lea Grundig, „este să lupte împotriva fenomenelor care sunt contrare umanității Prin urmare, în lucrările mele, am încercat să expun exploatarea de clasă, ororile fascismului, rasismului și încerc acum să răspund la toate cele mai importante evenimente din viața politică mondială Letonia La Riga, în holurile Muzeului de Artă, a fost lansată o expoziție de lucrări de diverse tipuri de arte decorative și aplicate Atenția vizitatorilor expoziției a fost atrasă de produsele de țesut covoare , în special, tapiseria „Ritmuri” a tânărului artist E Rosenberg , plină de dinamică și expresie , covorul ușor, „însorit” al artistului I Austrini , compoziţia monumentală A Baumane „Marea”, tapiserii de E Kalnyn Expoziția a prezentat și multe lucrări interesante din domeniul ceramicii, care au mărturisit căutarea artiștilor care să dezvăluie noi posibilități ale acestui material Expoziția a inclus și articole din piele, chihlimbar, metal etc Estonia La Tallinn, în Casa Artiștilor, a fost lansată acea expoziție de artă aplicată a republicii La ea au participat de artiști care au prezentat peste de lucrări Tapiserii noi au fost expuse de artiștii textile L Walter și L Erm În secțiunea ceramică și sticlă s-a atras atenția asupra obiectelor decorative ale artiștilor E Johannes, L Rokhlin, E Mäelt Meșterii A Lehis, E Järv și alții au prezentat lucrări interesante în domeniul prelucrării artistice a pielii ; lucrul pe metal a fost demonstrat de U Küttner, H Raadik Cărți noi Regiunea Moscova este bogată în monumente arhitecturale În cadrul granițelor sale actuale, oblastul include teritoriul fostei guvernorate a Moscovei și o parte din județele adiacente acesteia Prin urmare, monumentele de arhitectură ale regiunii reflectă nu numai diversitatea tendințelor artistice și a formelor arhitecturii Moscovei, ci și caracteristicile locale ale arhitecturii unui număr de alte centre culturale din Rusia Centrală Această lucrare este prima încercare de prezentare sistematică a informațiilor de bază despre monumentele de arhitectură din regiunea Moscovei Catalogul conține descrieri a peste șapte sute de structuri arhitecturale protejate de stat - civil și bisericesc O scurtă descriere a fiecărui monument, indicând data construcției, autoritatea, caracteristicile arhitecturale și artistice, este însoțită de o fotografie a vederii sale generale și de un plan cu explicații Sunt indicate căile de acces către fiecare structură Este atașată o hartă-schemă a regiunii Moscova și a districtelor sale cu desemnarea locației monumentelor arhitecturale Toate ilustrațiile din publicație sunt alb-negru Se oferă o bibliografie Colecția este dedicată artei europene din a doua jumătate a secolului al XIX-lea, una dintre cele mai dificile perioade din istoria artei moderne Problema principală a colecției este problema dezvoltării realismului în arta Europei de Vest din această perioadă Colecția conține atât articole cu caracter general, de exemplu, „Impresionism”, „ Problema limbajului grafic în gravura europeană din a doua jumătate a secolului al XIX-lea”, cât și altele mai specifice consacrate analizei metodei creative a lui Van Gogh, Toulouse-Lautrec, Cezanne, Kollwitz, Rodin, Meunier Foarte semnificative și interesante sunt articolele care caracterizează lucrări individuale ale lui Manet, Toulouse-Lautrec, Meunier Autorii fac o imagine convingătoare a originalităţii artei din această perioadă şi dezvăluie valoarea ei incontestabilă pentru istoria culturii umane Cartea conține de coli de reproduceri ale operelor maeștrilor , realizate în alb-negru Colecția va fi întâmpinată cu interes atât de istoricii de artă, cât și de iubitorii de artă plastică Această publicație acoperă doar o zonă de creativitate a marelui artist japonez Katsushika Hoku Sai - gravurile în lemn Gravura a fost cea care a adus lui Hoku sai faima și gloria mondială; în această artă, ideile sale despre lume, depozitul oamenilor de gânduri și sentimente au fost exprimate pe deplin Scopul cărții este să urmărească ceea ce artistul a adus în diferite tipuri și genuri de gravură, să arate care sunt cele mai semnificative descoperiri artistice ale sale, să noteze originile populare ale operei sale, care au afectat nu numai parcelele lucrărilor sale, dar mai presus de toate în faptul că el este unul dintre primii care a depășit limitele unui sistem pur estetic, a captat spiritul străzii, a simțit tempo-ul și ritmul modernității, a întruchipat atmosfera tensionată a epoca în artă Cartea asamblată inițial face posibilă combinarea prezentării unui studiu serios al drumului creator al artistului cu un album magnific de gravuri și desene aproape facsimile de Hokusai Anexa conține datele principale ale vieții și operei artistului, serii grafice, bibliografie și index de nume Pret p k Index 